Vita di Francesco De Sanctis 


Francesco De Sanctis nacque il 28 Marzo del 1817 a Morra De Sanctis (all’epoca 
si chiamava Morra Irpina), in Provincia di Avellino da una famiglia di piccoli 
proprietari terrieri. (Figlio di avvocato Alessandro De Sanctis e Maria Agnese 
Manzi). 

Nel 1826 si trasferì a Napoli, dallo zio, il quale aprì una “stimata scuola di lettere”, 
destinato all’avvocatura come molti giovani della sua condizione, il giovane De 
Sanctis finì invece per concepire un forte interesse rivolto alle discipline 
umanistiche, infatti nel 1831 venne iscritto alla scuola di Don Lorenzo Fazzini (un 
matematico e fisico illustre) dove compì le prime letture filosofiche. Cinque anni 
più tardi, nel 1836, entrò nella scuola del marchese Basilio Puoti, dove il De 
Sanctis, non solo avrà modo di conoscere il Leopardi ma nello stesso tempo, 
proprio in questo luogo, avverrà la sua vera e propria formazione. 

Trascorso un breve soggiorno a Morra, dove iniziò ad insegnare nella scuola dello 
zio che si era ammalato, il De Sanctis ritornò a Napoli dove, per interessamento 
dello stesso Puoti, intraprese il ruolo di insegnante presso la scuola militare di San 
Giovanni a Carbonara (tra il 1839-1841) e in seguito al Collegio militare della 
Nunziatella (1841-1843)(La prima scuola Napoletana). Diventa anche uno 
straordinario maestro privato per degli allievi che quasi venero il loro professore 
tant'è che lui si riferiva a loro in un rapporto quasi paterno. Alla Nunziatella il De 
Sanctis iniziò a trattare problematiche di carattere letterario, estetico, stilistico, 
linguistico, prendendo le distanze dal purismo di Puoti e passando così da una 
prima fase intrisa di sensibilità romantica e Leopardiana di forte polemica anti- 
illuministica, ad una seconda fase la quale ebbe grande parte la lettura di Hegel e 
l’esperienza drammatica avvenuta nel 1848. 

Infatti, nel Maggio di quell’anno, in quando membro dell’associazione dell’unità 
di Italia partecipò con alcuni dei suoi allievi ai moti insurrezionali!del 48 e a causa 
di questa sua iniziativa nel novembre dello stesso anno De Sanctis venne sospeso 
dalla carica di insegnante ed esattamente due anni dopo, nel 1850, venne 
arrestato e recluso a Napoli nelle prigioni di Castel dell'Ovo, dove rimase fino al 
1853. Durante questo periodo di reclusione, De Sanctis si diede allo studio 
approfondito di Hegel compiendo lo sforzo di apprendere il tedesco affinché 
potesse così tradurre “Il manuale di una storia generale della poesia e della 
logica”, oltre, ovviamente, a cercare di approfondire i motivi Mazziniani della 


1 Sono delle organizzazioni mosse dalla maggior parte delle volte da popolazioni civili che, o spontaneamente, o a 
causa di una influenza straniera, si oppongono con mezzi, più o meno violenti, al regime con lo scopo di rovesciarlo o 
di sostituirlo. 
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propria ideologia come testimonia il carme in endecasillabi con auto-commento 
intitolato “la prigione”. Dal carcere uscì indubbiamente un De Sanctis diverso, 
subentrando in lui una moralità più eroica e Alfieriana e grazie alla lettura di Hegel 
iniziò a maturare una diversa concezione del divenire della storia e della struttura 
dialettica della realtà. 

Uscito dal carcere De Sanctis si rifugiò inizialmente a Torino, ma la cultura 
moderna gli negò una cattedra, e successivamente, nel 1856, riuscì ad ottenere 
un posto di letteratura italiana presso il politecnico federale di Zurigo, dove De 
Sanctis tenne lezioni su Dante, poemi cavallereschi italiani e su Petrarca. Il 
politecnico federale era una scuola che formava prevalentemente ingegneri ma 
oltre a queste tipo di tecniche i giovani potevano scegliere di frequentare delle 
lezioni di letteratura, filosofia e storia (1856-1860). Zurigo, che all’epoca era sede 
di grandi confronti intellettuali, diede quindi a De Sanctis la capacità di sviluppare 
meglio il proprio metodo critico. 

Intanto, con l’unione nel 1860 del Regno delle due Sicilie il maestro portò avanti, 
non solo la sua passione verso la letteratura, ma anche l’attività politica. 

Dopo l’unione di Italia (nota 2), nel 1861 De Sanctis divenne il primo ministro 
della pubblica istruzione ( lui non faceva più parte della destra storica ma bensì 
della sinistra storica perciò quando salì al potere la destra storia De Sanctis non 
potette più continuare con la politica e si dedicò soltanto all'insegnamento e 
continuando a diffondere la sua storia della letteratura italiana che viene 
pubblicata nel 1870 il primo volume e nel 1871 il secondo volume). Durante il 
1875 scrive una fortunatissima “storia della letteratura italiana”, nonché 
numerosi saggi critici. De sanctis prima di essere uno storico della letteratura 
Italiana fu un importantissimo critico e autore di lavori che vennero raccolti in 
volumi intitolati saggi. 

Passò gli ultimi suoi anni a Napoli dove, colpito da una grave malattia agli occhi, il 
de Sanctis mori nel 1833. 


L'impero romano cade nel 436 d, C. — Dopo la sua caduta ltalia si Frammenta 


1845 tra le entità politiche giù rilevanti della penisola troviamo: 


CR E E T, 


\ regno 
Lombardo 
veneto Lo stato della 
Sottomesso i regno di chiesa: il 
al'Austria degi Sardegna cosiddetto 
Asburgo Governato dal re stato pontificio 
Vittorio Emanuele governato dal 
\ insieme al per 
Piemonte 


\ ducato di Modena 
\ gran ducato di Toscana 


\ regno delle due 
sicilie che sono: il 
regno di Sicilia e il 
regno di napoli o 
vemato dalla 
dinastia dei 
Borboni 


\ ducato di Lucca 


Nel xx secolo alcuni patrioti C persone che amano il proprio paese e lottano per il suo bene e per la sua difesa) decisero di unire tutta la penisola e 


creare un'unica Nazione e cosi diedero inizio alla cosiddetta fase del Risorgimento 


nazionale e conquistò l'indipendenza. 


Fra questi patrioti troviamo AT Mazzini 


V 


Y XX secolo fino al 4870, durante il quale Italia raggiunge lunità 


Fondò l'organizzazione giovane italia ) associazione politica che aveva come obiettivo quello di trasformare italia in una Repubblica 


democratica unitaria, secondo i grincigi di libertà, indipendenza e unità 


Decisero anche di organizzarsi in società segrete perché avevano paura che li arrestassero e imprigionassero queste società nacquero sia nelle regioni 
controllate dall'impero Austriaco € regno Lombardo veneto) sia da quelle controllate dalla dinastia dei Borboni C cioè il regno delle due sicile). 
In poco tempo queste società organizzarono delle rivolte e la più importante fu: 


ge "la Carboneria" i cui componenti si chiamavano Carbonari, 


L'italia conquistò questa indipendenza dopo tre guerre di indipendenza contro gi stranieri e durante queste periodo divenne noto il nostro attuale inno di Mameli composto nel 4843 


La prima guerra scoppiò nel 1848 


Quando Carlo Alberto di Savoia dichiarò Guerra all'Austria 
con l'intenzione di conquistare il Regno Lombardo veneto 
ma venne sconfitto e dovette lasciare il regno al figlio: 


Vittorio Emanuele il di Savoia 


Nel frattempo 4 anni dopo C nel 1852) Camillo Benso, 
conte di Cavour diventò primo ministro del Regno di 
Sardegna e ovviamente iniziò a studiare nuove 
strategie innovative per riuscire ad unificare la 
Penisola rendendosi conto, che senza l'appoggio di 
una potenza europea non sarebbe stato possibile 
sconfiggere le Asburgo e grazie ad una serie di 
manovre diplomatiche riuscì ad avere l'aiuto della 
Francia di Napoleone i. Scoppiò così la seconda 
guerra di indipendenza. 


Seconda guerra di indipendenza: 4859 


Cavour € Vittorio Emanuele il di savoia 
+ 

La Francia con Napoleone ili riuscirono a conquistare: 
* la Lombardia 

* La Toscana 

* Parma 

+ Modena 

* Parte di Romagna sd iii dalo stato Pontificio. 


Nel 4860 accadde un altro importante evento per l 


unità di italia ovvero la cosiddetta spedizione dei Mille 


Parte con Giuseppe Garibaldi C patriota, generale e 
condottiero italiano famoso sia in Europa che in 
America meridionale per le sue imprese che lo resero 
noto come "eroe dei due mondi). Egi con circa un 


milione di uomini partì in nave da Quarto C Genova) 
fino a Marsala C in Sicilia), combattendo contro 


l'esercito Borbonico e conquistando tutta l'isola e 
vittoria dopo vittoria arrivarono a Napoli. 

Nelle stesse settimane invece ilre vittorio Emanuele 
1 cercava di conquistare le marche e l'Umbria, regioni 
controllate dallo stato Pontificio, ed evitando il Lazio, 
scese con i suoi soldati fino in Campania dove il 26 
ottobre del 1860 si incontrò C vicino Caserta) con 
Garibaldi, riunendo così la penisola. 


Terza guerra di indipendenza: 1866 


Tuttavia litalia non era ancora del tutto unita 
e liberata infatti alla nazione mancava 
ancora il Veneto e il Lazio € solo grazie ala 
terza guerra di indipendenza Vittorio 
Emanuele riuscì a liberare il veneto 


Quattro anni dopo nel 4870 i suoi bersagieri 
giunsero a Roma e misero fine al potere 
del papa. A quest'ultimo furono infatti 
concessi soltanto: 

* il palazzo Pontificio 

* i palazzi del vaticano 

+ l'indennizzo annuo in denaro 


NEI 1831 Roma divenne la capitale del Regno di 
\talia, 


l 4} marzo 41864 Vittorio Emanuele 1i 
dichiara la nascita del Regno d'italia 
con capitale Torino. 


Ai miei giovani 


Ai miei giovani è una prolusione letta nell'istituto politecnico di Zurigo e 
pubblicata per la prima volta nella < rivista contemporanea > compresa in seguito 
nella prima e nelle successive edizioni dei “Saggi critici”. 

Il titolo stesso ci da già un'importante informazione, ovvero, come ho già detto 
precedentemente, Francesco De Sanctis si rivolge ai suoi “allievi” con un termine 
quasi amichevole, perché, mentre con il termine studente si riferisce ad una 
condizione, ad un ruolo che sta occupando quella persona in quel momento, con 
il termine giovani, De Sanctis vuol farci capire che, in realtà, all’epoca, quello 
studente non era solo quello ma era anche un giovane. 

Questo scritto si rivolge ai suoi giovani con un linguaggio di conversazione tra un 
maestro che ne sa di più e degli allievi che non vengono però considerati come 
inferiori. 

Attraverso questa prolusione De Sanctis spiega e fa vedere la sua cura nei 
confronti degli studenti, con i quali vuole instaurare un rapporto di “armonia 
intellettuale” e sceglie di farlo per iscritto dettato da una sua scelta etica “ 
ubbidendo al suo cuore”. 

Saluta e ringrazia l’auditorio composto da studenti nuovi e dell’anno precedente 
per la fiducia riposta in lui ed inoltre presenta i tre autori che li avrebbero 
accompagnati in quel primo semestre: Dante e Manzoni, già noti dall'anno 
precedente ed infine Ariosto. De Sanctis aggiunge inoltre che questi studi letterari 
non sono obbligatori per il Politecnico perché le materie che servono a loro per 
poter accedere al loro servizio professionale le stanno già facendo, però è vero, 
dice De Sanctis che per poter crescere a livello di uomo e di poter educare il 
proprio cuore occorre studiare anche la letteratura che risiede dentro di noi ed è 
un elemento indispensabile perché frequentando solo le lezioni obbligatorie, cioè 
la matematica, la fisica ecc l’uomo resta animale che si è servito della ragione 
solo per questo scopo, appunto, animale. 

Ci propone dunque l'esempio di un suo amico di Napoli che De Sanctis stesso 
cercava di confortare verso lo studio della letteratura e che, rifiutandola, divenne 
“rozzo, selvatico, plebeo”e giudice che condannava a morte i suoi stessi compagni. 
Il professore ribadisce che oltre “alla carne vi è in voi l'intelligenza”, il cuore, la 
fantasia che vogliono essere soddisfatti e la letteratura era capace di soddisfare 
queste cose, perché, pur sembrando inutile ad un occhio animalesco è utile 
perché la letteratura è conoscenza, è capacità di commuoversi davanti all'arte ed 
inoltre serve ad elevare la nostra sfera etica. Tutto questo, secondo De Sanctis, 


prende il nome di “vocazione letteraria” che deve proprio essere conseguita dai 
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giovani. Possiamo dire che il maestro aveva grande fiducia nella gioventù perché 
lui riteneva la “giovinezza” come fonte di entusiasmo, di fiducia nel futuro e di 
capacità nel poterlo cambiare. 

Inoltre dice De Sanctis che la letteratura è la nostra stessa persona e non un 
ornamento, ed è proprio in questo senso che voleva educarli, proclamando la 
letteratura come la cosa più nobile e bella che un uomo possa custodire, anche 
correndo il rischio di sembrare un matto e sentimentale di fronte a coloro che 
fanno, invece, della letteratura una mercanzia. La letteratura è il sesto senso che 
noi non abbiamo in comune con gli animali e questo era già stato capito anche dai 
nostri antenati che avevano messo la letteratura alla base dell'educazione 
pubblica e da ciò, prende come esempio concreto Alessandro Manzoni che, riesce 
a coniugare “lo scrivere e l’operare” e in lui c'è la “modestia del pensiero”e la 
“temperanza dell’azione”. Egli è un esempio raro di uno spirito semplice e sano 
in un’età, invece, gonfia e malata e questo possiamo vederlo sia con Rossini il 
quale copia pallidamente la realtà e sia con Guerrazzi il quale trascende nella 
fantasia e quindi, in contrasto troviamo Manzoni che, secondo De Sanctis è 
l incarnazione della letteratura per il suo senso della misura e del limite e che essa 
quindi non sia solo pura fantasia. 


Storia della letteratura italiana 
Opera di Francesco de Sanctis 
J siciliani 


Storia della letteratura italiana ( pubblicata nel 1870 dunque nel periodo in cui 
viene a formarsi lo Stato italiano) di De Sanctis non è la prima opera ma viene 
considerata come quella più importante perché è scritta con lo scopo di 
raccontare la cultura letteraria dalle origini dell'Ottocento in parallelo alla 
maturazione di una coscienza storica italiana (utilizza come esempio la filosofia 
teologicamente orientata verso un fine proposto da Hegel). 

Il più antico documento della nostra letteratura è comunemente noto come “La 
cantilena o canzone di Ciullo” ( diminutivo di Vincenzo) di Alcamo ed è una 
canzone di Folcacchiero da Siena. Quale sia anteriore all’altra tra le due ancora è 
ignoto ma sappiamo che entrambe fanno parte di un’epoca già cominciata ed 
arrivata al suo splendore sotto Federico II, re di Sicilia, imperatore del Sacro 
Romano Impero, che nella sua corte aveva raccolto artisti di ogni tipo e questi 
furono detti “siciliani”, nasce così la Scuola siciliana che sembra aver avuto 
caratteristiche unitarie dove un gruppo di poeti condividevano la stessa estrazione 
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sociale, utilizzavano una stessa lingua, il siciliano illustre. Se la Scuola è 
importante dal nostro punto di vista poiché inaugura la storia della poesia lirica 
italiana, non era di certo altrettanto importante per l’imperatore e per i suoi 
funzionari: la lingua dell'alta cultura sarebbe rimasta ancora a lungo il latino. 
L'argomento principale della poesia siciliana è l’amore e il modo in cui l’amore 
viene rappresentato in poesia. 


Ma che cos'è la cantilena di Ciullo? 

Essa è un dialogo, una sorta di corteggiamento, tra Amante e Madonna in cui 
Amante chiede e Madonna la quale nega ma infine concede. Tema frequentissimo 
nelle canzoni popolari ( questo è un tema frequentissimo di De Sanctis perché per 
i teologi del romanticismo la poesia popolare era qualcosa di importantissimo). 


Struttura analisi metrica: ( questa è la prima cosa che vuole sapere il prof quando 
facciamo le analisi delle poesie) 
o La lingua è ancora rozza, incerta nelle forme grammaticali 
o Mescolanza di idiomi (voci) Napoletane, siciliane provenzali, Francesi e 
latine: 
o Ciascuna domanda e risposta si trova in una strofa di 8 versi, sei settenari 
(verso di 7 sillabe metriche, l'accento principale si trova sulla sesta sillaba), 
di cui tre sdrucciole ( quando l’accento cade sulla terzultima sillaba) e tre 
rimati ( poesie che hanno le rime nell’ultima parola del verso) 


AMANTE 


Molte sono le femmine 
Che sono ostinate 

E l’uomo con le parole 

Le domina e le persuade 

Tanto intorno da la caccia 

Finché non le ha in suo potere 
La donna non può fare a meno dell’uomo 
Stai attenta bella di non doverti pentire 


MADONNA 


Che io mi pentissi? 
Piuttosto fossi io uccisa, 


Perché nulla buona femmina 
Per me fosse ripresa 
leri sera ci sei passato 
Correndo a tutta corsa 
Vattene in pace burlatore 
Le tue parole a me non piacciono niente affatto 


(Questa letteratura italiana non è la prima scritta ma questa è molto importante 
perché ha dei principali scopi. Infatti lui pubblicando questa storia della letteratura 
italiana ha già visto concludersi il processo dell’unificazione italiana 1861 e quindi 
poter dire che finalmente ha fatto l’Italia e di conseguenza i poeti italiani sono 
stati utili per poter maturare la conoscenza cioè i poeti hanno dato la possibilità 
ai lettori di poter maturare l’idea di una Italia unita). 
La canzone di Ciullo D’Alcamo scorre tutta di un fiato ed è piena di naturalezza e 
di movimenti drammatici, senza ombra di artificio e di rettorica?. Ci sono ancora 
concetti in forma ineducata ed è per questo che questo documento è molto 
importante perché emerge l'ingegno del poeta nell’evidenziare i sentimenti, 
usando però una forma impersonale. Studiando questa forma è facile affermare 
che c'era già una lingua nuova, non ancora fissata ma che si parlava e si scriveva e 
da qui ci volle almeno un secolo affinché si consolidò una scuola poetica, quando 
i concetti, i sentimenti e le forme diventano immobili come un dizionario. 
Possiamo affermare che la lingua latina è sempre stata affiancata dal volgare 
(parlato nella vita comune) e quest’ultimo non era altro che la trasformazione del 
latino detto “romano rustico”. Questa lingua romana o romanza era molto nota 
alla plebe infatti, il volgo, parlava un dialetto molto simile al romano e molto simile 
a questo doveva essere il nostro volgare. Con lo scemare della cultura prevalsero 
i dialetti, ma nelle chiese, nelle scuole e negli atti pubblici era usato un latino 
barbaro, simile alla lingua del volgo, invece, nell'uso comune, il volgare non era 
parlato in nessuna parte ma era dappertutto. Con lo svegliarsi della cultura, alcuni 
di questi dialetti rimassero rozzi così come le persone che lo parlavano, altri, 
invece, cominciarono a pulirsi e a prendere una fisionomia civile. 
La cultura italiana produsse quindi questo doppio fenomeno: 

1. La restaurazione del latino 


2 È qualcosa che nasconde la vera sostanza delle cose è cioè trialica ovvero dove ci stanno tre elementi inscindibili che sono: il 
pensiero, la parola e l’azione ( essi vengono considerati come la guida dell'essere umano). De Sanctis approfondirà sempre di più 
il pensiero di Giuseppe Mazzini ( lui non nasce con un pensiero mazziniano, ma man mano si converte in questo pensiero per 
questo poi passerà alla sinistra storica). Mazzini predica l’unità perché per lui non basta l’azione se non c'è prima il pensiero. 
Invece de Sanctis a ciò aggiunge anche la parola perché secondo lui non basta la rettorica, ma la parola deve avere senso proprio 
e quindi non deve essere vuota o priva di senso. Inoltre de sanctis dimostra di non essere contrario alla scienza, infatti egli elogia 
Galileo Galilei. 
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2. la formazione del volgare nella quale le classi civili da una arte studiarono 
un latino meno guasto e scorretto, dall’altra parte studiarono una lingua 
capace di esprimere i sentimenti più intimi e familiari cercando una forma 
più comune di linguaggio e lasciando da parte i plebei con i loro dialetti 
natii. 

Questo linguaggio si forma principalmente nei grandi centri di cultura come 
Palermo, nella corte di Federico Il dove la gente veniva da tutte le parti (pugliesi, 
toscani, Romagnoli, siciliani). Il dialetto siciliano era già sopra rispetto agli altri così 
come confessa Dante e infatti in Sicilia trovavamo già un volgare cantato e scritto 
che non poteva più essere definito dialetto siciliano e non era ancora lingua 
italiana, ma bensì divenne un linguaggio delle persone civili. 

La Sicilia aveva avuto già due grandi epoche di cultura: 

1. L’araba dove il mondo fantastico e voluttuoso orientale era penetrato grazie 
agli Arabi; 

2. la normanna, che invece faceva riferimento al mondo cavalleresco 
germanico ed era pervenuto attraverso i normanni che ebbero un 
importante ruolo nelle crociate. 

La pecca di questa lingua è che non aveva successo nella vita nazionale, in quanto 
colpiva l'immaginazione, ma rimaneva estranea alla vita reale. 

L'amore divenne un’arte dove la donna era ben rappresentata con forme e 
lineamenti propri, così come era concepita nei libri di cavalleria. Tutte le donne 
erano simili e così anche gli uomini, tutti erano cavalieri con sentimenti fittizi. Sono 
migliaia le poesie tutte di un contenuto e di un colore così somigliante che è 
semplice confondere le storie tra loro. l’arte invece diventa un mestiere e il poeta 
un dilettante. 


La commedia 


Il capitolo VII è dedicato a Dante Alighieri, primo autore di cui De Sanctis parla 
diffusamente. In questo brano De sanctis adopera tre categorie fondamentali per 
suddividere il patrimonio letterario e si sofferma nell’affermare che secondo lui la 
Commedia è un testo che abbraccia questi tre elementi : 

1. epica —> narra, racconta ha un andamento lineare, progressivo. In questo 
caso la commedia è un poema epico perché racconta qualcosa ( il viaggio di 
Dante) 

2. La lirica —> invece, esprime i moti dell'animo, i sentimenti (ad esempio il 
canzoniere di Petrarca non cè un racconto ma descrive e rappresenta 
sentimenti umani, mentre nel caso di Dante nella conclusione del paradiso 
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Dante si abbandona a dei versi bellissimi in cui esprime la propria difficoltà 
nell’ esprimere la contemplazione di Dio, sono i versi di una poesia che non 
arriva a dire tutto quello che invece vorrebbe dire ) 
3. Il dramma —> un’azione teatrale 
Secondo de sanctis la divina commedia è struttura in maniera sia topografica ( gli 
schemi ecc) sia numerologica ( simbolismo dei numeri). La Divina Commedia 
potrebbe essere definito anche come un testo enciclopedico poiché ci fornisce 
molte informazioni. 


Dante ha fede, sincerità, forza morale, cultura, saggezza, fantasia tuttavia, 
secondo De Sanctis, Dante è troppo coinvolto in quello che il professore considera 
falsa concezione del mondo. La divina commedia è perciò vista come il risultato 
del conflitto continuo tra i due aspetti dell’uomo e del poeta: l’intelletto e la 
fantasia anche se, alla fine l'intelletto ha la meglio sulla fantasia nel disegno 
generale della Commedia, soprattutto negli ultimi canti. 


Il titolo del capitolo è “commedia”: De Sanctis elimina l'aggettivo divina, 
adottando come titolo dell’opera solo “commedia” filologicamente più corretto. 
Ed è anche interessante notare come il capitolo di Dante abbia appunto come 
titolo quello della sua opera più nota e più imponente, mentre, quello dedicato a 
Machiavelli si chiami con il cognome del pensatore, come, a sottolineare 
l’importanza di Dante è quella della Commedia, mentre l’importanza di 
Machiavelli è Machiavelli stesso. 
La Commedia è un poema in terzine di endecasillabi, complessivo di 100 canti, 
divisi in tre cantiche, ciascuno di 33 canti tranne l’Inferno che ne conta 34. È stato 
oggetto di parecchie discussioni il significato del titolo Commedia e tra le tante 
ipotesi la più suggestiva è quella che il titolo non si riferisca al genere teatrale 
tipicamente opposto alla commedia ma bensì alla Satira che i latini consideravano 
un sotto-genere della commedia. Dante colloca il suo viaggio nella settimana tra 
il 25 e il 31 marzo, una data carica di implicazioni poiché nel 1300 Papa Bonifacio 
VIII aveva indotto per la prima volta nella storia della chiesa un giubileo secolare. 
La divina commedia fa riferimento ad una visione allegorica dove la storia narra 
di Dante disperso, proprio il giorno del giubileo di Bonifacio, in una selva dove sta 
per arrendersi alle passioni carnali e ai vizi umani ( simboleggiati dalla lonza, il 
leone e la lupa), ma viene poi salvato da Virgilio. E da qui si ha l’inizio del viaggio 
e dell’allegoria in cui: 

- Dante simboleggia l’anima non solo come individuo, ma come essere 

collettivo, come umanità; 


- Virgilio simboleggia la ragione; 

- Beatrice la grazia. 
Dante, entrando nel regno dei morti porta con sé tutte le passioni dei vivi, 
dimenticando di essere un simbolo o una figura allegorica. Alla vista di un uomo 
vivo, le anime rinascono all'istante risentendo l'antica vita. Proprio in questo 
modo la poesia abbraccia tutta la vita, cielo e terra, tempo ed eternità, umano e 
divino, poema soprannaturale diventa umano e terreno, con l'impronta 
dell’uomo e del tempo. | due mondi sono in reciproca azione, si succedono, si 
incrociano, si spiegano a vicenda. La loro unità non è in un’azione ma è nella 
materia stessa. Essi sono due mondi onnipotenti che si illuminano a vicenda. 


Omero trasporta gli dei in terra e li materializza, Dante trasporta gli uomini 
nell'altro mondo e li spiritualizza. 

- L’inferno è la sede della materia, il dominio della carne e del peccato, è il 
regno del male, della morte, della carne e del caos. l'inferno è esteticamente 
brutto. Si dice che il brutto non sia materia dell’arte, ma è arte tutto ciò che 
vive e niente è nella natura che non possa essere anche nell’arte. 

- Nel purgatorio cessano le tenebre e ricompare il sole, la luce dell'intelletto, 
lo spirito. De sanctis ha meno simpatia per il regno del Purgatorio perché 
segna l’inizio del percorso del passaggio tra il regno della carne e quello dello 
spirito. 

- Nel paradiso l'umanità persona scompare e tutte le forme si sciolgono ed 
alzano nella luce sino al cospetto di dio, dell’assoluto spirito, la forma 
svanisce e non rimane che il sentimento. Il paradiso è il regno della filosofia 
che Dante voleva realizzare in terra, il regno della pace, dove intelletto, 
amore e atto sono una cosa unica. 


Machiavelli 


Anche Niccolò Machiavelli, per De Sanctis, è uno scrittore molto importante 
tanto da dedicare il capitolo XV, un capitolo tutto per sé. 


De sanctis attraverso una frase ovvero “di ogni scrittore muore una parte” ci fa 
capire che dopo la fama ottenuta una parte di Machiavelli è ormai morta poiché 
non è più attuale. Anche nell’opera di Machiavelli, quindi, c'è una parte che che 
oramai è finita nell'oblio. 
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Oggi, quando uno straniero vuole fare un complimento all’Italia la chiama “patria 
di Dante” e non di Machiavelli e anche noi stessi, infatti, non osiamo definirci figli 
di machiavelli ma bensì figli di Dante. 
Questo perché avviene? 
Perché secondo De Sanctis, nel Machiavelli, c'è qualcosa di dimenticabile ed è 
proprio quel machiavellismo che imbarazza lo straniero che vorrebbe definire 
l’Italia anche patria di Machiavelli. 
Lo stesso avvenne con Petrarca in cui il petrarchismo, divenne l'imitazione di 
Petrarca ( che nel tempo e nello spazio si colloca esattamente nel 500). Il 
petrarchismo viene visto con un po' di diffidenza come la degenerazione della 
poesia di Petrarca) 
- Machiavellismo —> tutto quello che nella sua dottrina è relativo. Il 
machiavellismo è la degenerazione della teoria di Machiavelli. 
- Petrarchismo —> tutto quello che vi segue e tutto quello che comprendono 
i suoi imitatori 


Nel machiavelli c'è una logica formale il cui obiettivo prende il nome di virtù. 
Proporsi un obiettivo quando non puoi conseguirlo è da femmina, essere uomo 
significa invece combattere per lo scopo e per la sua realizzazione. Tuttavia gli 
uomini sbagliano spesso nel loro cammino perché la loro intelligenza è 
condizionata dai sentimenti e giudicano secondo le apparenze. Bisogna pertanto 
comprendere se Machiavelli è un uomo. Secondo la sua logica : 
- La virtù è il carattere 
- Ilvizio è l’incoerenza, la paura 
Ogni uomo ha tanto da imparare. Si impara che: 
- La storia non è regolata dal caso ma da forze intelligenti fondate sulla 
concordanza; 
- Si impara che l’uomo, come essere collettivo o individuo, non è degno di 
questo nome, a meno che esso non sia una forza intelligente. 


Questo concetto è l’obiettivo fondamentale di Machiavelli, ma non è un principio 
astratto poiché il machiavellismo è il programma del mondo intero, sviluppato, 
corretto. De sanctis da per scontato che quando parliamo di Machiavellismo ci 
riferiamo ad una idea che di Machiavelli si ci è fatta interpretando la sua opera 
principale ovvero il principe. Questa interpretazione del principe che, ha dato vita 
al machiavellismo, è l’interpretazione che riassume tutta l’opera all'insegna di uno 
slogan ovvero: “il fine giustifica i mezzi”. Da qui appunto il machiavellismo, 
ovvero, l’idea che Machiavelli sia tutto qui e che non ci sia altro di più ricco e di 
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più complesso di meno riducibile ad una forma ( un autore che ci dà 
un’interpretazione ridotta di Machiavelli fu Foscolo). Invece, secondo De Sanctis, 
nel principe di Machiavelli, c'è qualcosa di molto più complesso.3 


Machiavelli è uno scrittore non solo profondo ma anche simpatico, democratico, 
moderno. Di Machiavelli non è morto il sistema ma la sua esagerazione poiché il 
machiavellismo è l’uomo considerato come un essere autonomo è bastante a sé 
stesso, che ha nella natura i suoi fini e i suoi mezzi. Su questa base nascono la 
storia, la politica e tutte le scienze sociali. Il machiavellismo abbozza in un mondo 
fondato sulla patria, sulla nazionalità, sulla libertà, sull’uguaglianza, sul lavoro e 
sulla serietà dell’uomo. 
Su questa via incontriamo Francesco Guicciardini, più giovane di Machiavelli, ma 
con le sue stesse aspirazioni, e Michelangelo. 
Guicciardini: 
- Odia i preti 
- Odia lo straniero 
- Vuole l’Italia unita 
- Vuole anche la libertà concepita a modo sua, con un immagine di governo 
stretto 
Ma non lotta minimamente per questi obiettivi, ma, desidera invece vedere tre 
cose prima di morire: 
1. Vivere nella Repubblica 
2. Vedere l’Italia liberata da tutti i barbari 
3. Vedere il mondo liberato dai preti 
In questo modo Guicciardini diventa come un discendente per Machiavelli. 
- Amala gloria e desidera fare cose grandi 
- Amala patria ma se essa perisce non è dispiaciuto per lei, perché così deve 
essere 
- Vuole la libertà ma quando essa si perde non è bene fare cambiamenti 
perché i cambiamenti mutano le persone e non le cose. 


La nuova scienza 


De Sanctis dedica il XIX secolo alla Nuova scienza anche se comunque avrebbe 
voluto dedicare più spazio ( anche alla nuova letteratura ), ma visto le ridotte 
3 Appunti: secondo de Sanctis nel Machiavelli c'è una logica formale la cosiddetta logica del realismo che si può interpretare 


come la logica del guardare le cose in maniera disincantata senza idealismi. Attraverso le parole del principe ci narra di come si 
dovrebbe essere per stare a capo di uno Stato. 
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possibilità editoriali fu costretto a condensare in due capitoli gli ultimi duecento 
anni della storia della sua letteratura. 


De Sanctis parte con l’affermare che la letteratura poteva risorgere solo con la 
resurrezione della coscienza, ma che dopo il Concilio di Trento si affermò la 
generale indifferenza, il molle lirismo e il melodramma. Era nata però 
un’agitazione filosofica nelle Università e nelle Accademie con la comparsa 
dei primi filosofi moderni. Centrale nelle loro idee era l’indipendenza rispetto alla 
fede e alle autorità e il metodo sperimentale, insieme alla riabilitazione della 
natura e della materia, basandosi sulla ragione e sull’esperienza. Il loro ideale 
era però molto lontano dal reale e rimase una conclusione accademica, iniziò, 
anzi, a soccombere rispetto all’inquisizione e all'educazione gesuitica. Ma 
nessuno poteva arrestare quel movimento intellettuale, che al massimo fu 
ritardato, ma che era ormai naturale nello sviluppo della vita italiana. Iniziò 
una lenta ricostruzione della coscienza. 

Il più grande martire della filosofia italiana fu Giordano Bruno, anche se i suoi 
messi espressivi non furono all’altezza dell'ingegno. 

- Ha una grande immaginazione e una grande capacità di sintesi ( ma non di 
analisi) che lo renderà sia poeta che filosofo. 

- Ama Pitagora ma non Platone e Aristotele. 

- Odia, quindi, tutto il sistema teologico- filosofico medievale a lui 
contemporaneo, 

- La sua tendenza critica si manifesta fin dalla giovinezza quando pubblica il 
suo primo libro “il calendario ( 1852)"ambientato a Napoli e la materia 
trattata è plebea, volgare. Il tema è l’eterna lotta tra lo sciocco e il furbo e 
dentro vi si riserva il cinismo, il disprezzo e la polemica contro la società. Il 
mondo gli appare come un vano gioco di apparenze, privo di conclusione, 
poco di bello e nulla di buono. Mentre la commedia italiana di Boccaccio e 
dell’Aretino era caratterizzata dal fatto che i due poeti si divertivano dentro 
il loro mondo, Bruno, invece, se ne distaccava. Questo è il motivo per cui 
non riesce a calarsi nell'opera provocando l’idea di un poema mediocre. Egli 
infatti vede il mondo nelle sue generalità colmo di luoghi comuni della 
retorica e della poesia. Nella commedia i tre personaggi beffati 
rappresentano le tre degenerazioni di: 

- Letteratura ( pedanteria), 

- scienza (impostura) 

- amore (bestialità). 
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Il personaggio meglio riuscito è il pedante aristotelico. Il contenuto in Bruno è 
nuovo ma le sue forme letterarie no e così appaiono invecchiate. Nella sua 
speculazione bruno è pronto a costruire una nuova letteratura. 


La nuova letteratura 


Il XX capito fu l’ultimo della sua storia dedicato alla “nuova letteratura”, 
inserendo tutti gli autori che hanno avuto intenzione di guardare e indagare sulla 
società contemporanea e quindi, In questo profilo settecentesco, che arriva sino 
a Leopardi, De sanctis inserisce alcuni autori come: 

- Parini 

- Alfieri 

- Ma anche altri autori di “transizione”come Metastasio ( fu la figura di 

transizione tra la vecchia e la nuova letteratura) 

De sanctis non dedica un capitolo all’ Illuminismo poiché, avendone già parlato in 
parte nella Nuova scienza e avendolo affrontato ancora nella Nuova letteratura, 
si rende conto che l’illuminismo italiano non è stato così forte da avere anche solo 
un autore di punta. 


L'ultima parte dell’opera si occupa di Giacomo Leopardi che segna il termine di 
questo periodo: il suo è un nuovo scetticismo contro la ragione e la religione. La 
fiducia nel progresso diventa qualcosa di fantasioso e cioè annuncia il crollo di 
questo mondo teologico e metafisico, inaugurando il regno dell’ arido e del reale. 

- La critica torna ad essere uno strumento di innovazione; 

- Il verbo diventa libertà e giustizia 

- Lanuovaletteratura si trasforma: rigetta le classi, le distinzioni, la differenza 

tra bello e brutto, tra ideale e reale, tra infinito e finito 
Dopo aver rifatto la coscienza, emancipata dalla classicità e dal romanticismo 
diviene letteratura moderna. 
L'Italia è ormai tornata ad essere accademica dopo aver acquistato dopo lotte 
secolari la sua indipendenza: nulla si accetta più se non è accertato. Ciò che un 
tempo aveva appassionato il popolo ora non è più corrispondente alla nuova 
coscienza. Serve un nuovo orizzonte: bisogna cercare dentro di sé, bisogna 
andare oltre l’involucro, imitando Machiavelli, Galileo, attraverso gli elementi 
reali dell’esistenza, L'Italia deve rifare la sua cultura, la sua intimità, trovando 
nuove fonti di ispirazione in oggetti concreti e familiari. 
Dobbiamo guardare in noi, nelle qualità buone e cattive, convertire il mondo 
moderno in mondo nostro, studiandolo, assimilandolo, trasformandolo, 
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esplorando il nostro petto: tutto questo per la letteratura nazionale moderna. 
Non viviamo più nel passato o nel lavoro altrui, ma nel nostro lavoro e nella nostra 
vita. 


Ma chi fu Dionisotti Carlo? 


Carlo Dionisotti nasce nel 1908 a Torino, fu antifascista, combatte nel partito 
d’azione e dopo la fine della guerra iniziò la sua carriera nelle università inglesi. Fu 
conoscitore profondo della letteratura italiana del 400 e 500 e su questo 
argomento sono di assoluta importanza gli studi raccolti in “Geografia e storia 
della letteratura italiana”. Morì nel 1998 a Londra. 

Il libro di de sanctis aveva come ambizione quello di raccontare la storia dell’idea 
di una Italia unita partendo da quello che noi definiamo avanguardie 
intellettuali. ( libro efficace poiché raggiunge lo scopo che si era previsto cioè alla 
fine l’Italia si unificò realmente ). Carlo Dionisotti affermò che dopo il libro di de 
sanctis non ci furono altri libri sulla storia della letteratura italiana scritti in questo 
modo, ma ci furono solo libri di tipi didattico all’istruzione di studenti. Nello stesso 
tempo, però, Dionisotti critica de sanctis perché lui sostiene che la sua letteratura 
in realtà è una costruzione e che l’unico modo per poter parlare di letteratura è 
quello di basarsi sulla geografia del periodo o meglio dire Dionisotti riconosce che 
la storia della letteratura italiana di De Sanctis è un capolavoro ma ne critica i 
presupposti politici. Tra il 1870 ( il cui il libro di de sanctis venne pubblicato) e il 
1965 ( anno in cui Dionisotti licenzia questo volume) vi fu l’idealismo di Benedetto 
Crociano il quale affermava che non si poteva scrivere “storia della letteratura 
italiana” poiché l’autore andava studiato di per se. 

La proposta critica di Dionisotti è la seguente: 

Piuttosto che raccontare la storia della letteratura come fenomeno unitario, 
bisognava fare, invece, un'operazione preliminare prendendo atto che, nella 
secolare disunione dell’Italia, il procedere della letteratura italiana fosse disuguale 
nelle diverse regioni causato anche dal frazionamento politico. 

Secondo Dionisotti l’unico modo di raccontare la storia della letteratura italiana è 
dando la giusta importanza alle diverse aree geografiche in cui la letteratura si era 
prodotta. 


4 Le avanguardie letterarie del Novecento sono movimenti intellettuali e artistici totalizzanti, nati in risposta ai movimenti del 
Decadentismo e del Naturalismo con lo scopo di ricercare un nuovo tipo di arte. 
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Geografia e storia della letteratura italiana 
Carlo Dionisotti 


Dionisotti parte riportando la tesi di Croce, pubblicata nel 1936, sulla questione 
se e fino a che punto la storia di Italia si potesse definire unitaria. Questa 
discussione emerse soprattutto dopo la Grande Guerra. La tesi di Croce sosteneva 
che non era possibile parlare di una storia di italia anteriore al Risorgimento, in 
quanto essa si risolveva nella storia delle singole unità politiche, regionali o 
municipali della penisola. 

Basta ricordare il fatto che la storia della letteratura di Francesco De Sanctis è il 
solo libro che abbia offerto agli italiani una rappresentazione e interpretazione 
unitaria della storia italiana. Né occorre ricordare che su documenti letterari, da 
Dante a Manzoni, è principalmente fondata la tradizione unitaria in Italia. Questa 
tradizione risultava un tempestivo e vittorioso ideale letterario in cui il 
Risorgimento creò il mito di un'Italia risvegliatasi dal suo lungo sonno medievale, 
donna di un’ineguagliabile civiltà. L'Italia veniva spesso rappresentata come una 
donna per via della sua bellezza e la sua gloria. 

Con la fioritura delle letterature nazionali europee, nel Seicento e nel Settecento, 
l’Italia dovette difendere il suo “primato”e da questa difesa, nel 700, nacque la 
storia della letteratura italiana di Tiraboschi ( fu quindi un critico letterario del 
700). 

- Egli volle scrivere una storia della letteratura che fosse “storia dell’origine 
e dei progressi delle scienze in tutta italia”e quindi precisare quali fossero 
i popoli, le lingue, le civiltà succedutosi lungo il corso dei secoli. 

- Il Tiraboschi procedeva dagli Etruschi, agli abitatori della Magna Grecia, ai 
Siciliani antichi e infine ai Romani. 

- Il Tiraboschi lavora come uno storico, in modo esatto e preciso, e nel corso 
della sua indagine ridusse, probabilmente senza volerlo, la nozione di Italia 
ad una nozione geografica ed è pure vero che secondo lui l’intelligenza dei 
fattori geografici resta inferiore a quella che egli ebbe dei fattori cronologici. 
Questo spiega il perché questa forma di storia della letteratura non piacque 
alle generazioni successive ( Risorgimento- Romanticismo), ossia a quegli 
uomini per i quali l’Italia non era un’espressione geografica, ma doveva 
essere una nazione degna di prendere posto tra le moderne nazioni 
d’Europa. Per questo sorse una nuova storia della letteratura italiana che in 
parte, riformava e superava i risultati di quella di Tiraboschi, dall'altra parte, 
invece, la rifiutava. Fu così sostituita, alla poetica del Rinascimento e 
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dell’Arcadia che si era esaurita in lui, la poetica nuova del Romanticismo e 
con essa un nuovo canoni di scrittori. 
De Sanctis ripropose “uno schema storico- geografico” dei rari e indipendenti 
modi poetici che la critica romantica era venuta man mano scoprendo. 
Diversamente da quello che era accaduto ai tempi del Tiraboschi, sul finire del 
Settecento e ai primi dell’ Ottocento, si riaccese in Italia l'interesse per quello che 
è lo strumento proprio dell’opera letteraria ovvero la lingua. Ne nacque e ne 
ritrasse sorprendente vigore il Purismo che si trattò di ben altro che di un 
particolare indirizzo scolastico. 
Anche il De Sanctis usciva dal Purismo e ne usciva perché: 
- Si era formato giovane alla scuola purista del Puoti 
- Perché inlui, come tutti i migliori della sua generazione, l’esperienza purista 
si era esaurita lasciando quasi un leggero fastidio. 
Una storia che si apre ai primi Duecento in quanto a tale data si hanno i primi 
documenti di un uso letterario della lingua nuova (e non dalla preistoria come 
quella del Tiraboschi ). Mentre il Risorgimento volgeva al suo termine, il De 
Sanctis avrebbe scritto la sua “Storia” che, come al suo tempo quella del 
Tiraboschi, non abbe seguito ma anzi rimase fino ai nostri giorni senza 
apprezzabili succedanei. 
Già nella prima metà del Duecento corre dalla Sicilia lungo la fascia tirannica un 
flusso di una nuova poesia e precisamente stiamo parlando del De Vulgari 
Eloquentia di Dante. Esso è la porta stretta che comanda l'ingresso non soltanto 
alla Divina Commedia ma anche ad una interpretazione storica di tutta la 
letteratura italiana. E la lezione del De Vulgari Eloquentia è in breve questa: 
un'esigenza unitaria di un’unità linguistica e letteraria. In realtà fu tarda in Italia 
la diffusione della dottrina linguistica del De Vulgari Eloquentia, fu invece ampia 
ed immediata la eco del linguaggio poetico nuovo che Dante sviluppa nella 
Commedia. È stato autorevolmente detto che parlar di lingua italiana prima di 
Dante è come parlar di cristianesimo prima di Cristo. In conclusione: Dante non 
fu padre della lingua italiana per il De Vulgari Eloquentia, poco conosciuto, ma 
per la lezione poetica della commedia. 
Tuttavia, la lezione dantesca ebbe seguiti isolati in qualche città settentrionale e 
soprattutto nel veneto, a cui il legame con la Toscana assicurerà una posizione 
dominante nella letteratura del Cinquecento. Dall’altra parte, proprio in Veneto, 
fino all’iniziò del quattrocento, fu forte la tradizione franco-italiana, estranea alla 
linea toscana e dantesca. 
Bisognerebbe inoltre approfondire la produzione latina e dialettale ( non toscana) 
del Trecento, che riguarda anche il sud. Insomma, fin dopo la metà del 
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Quattrocento, la colonizzazione toscana, malgrado Dante, Petrarca e Boccaccio, 
non si estese più che in mezza Italia. 
Prima di procedere oltre è importante fermassi su questa letteratura toscana: 

- La commedia di Dante è l’opera di un esule, che procede nel trapasso 
dall'inferno al Purgatorio, pure essa mantiene fede alla città originaria cioè 
Firenze; 

- Il canzoniere del Petrarca nasce ovunque tranne che in Toscana 

- Infine il Decameron del Boccaccio nasce a Firenze ed è contaminata da 
rimpianti della gioventù napoletana 

Tuttavia il “venir meno” della grande poesia Italiana del Trecento avviene nel 
1374 con la morte di Francesco Petrarca, e successivamente con la morte di 
Boccaccio ( l’anno dopo) inizia il cosiddetto “secolo senza poesia” che non 
riguarda tuttavia l'assenza di questi poeti ma riguarda piuttosto il fatto che 
durante buona parte di quel secolo l’ambito della letteratura italiana si restringe 
e si ha per la prima volta una letteratura dialettale fondata sull’ uso consapevole 
di un linguaggio di rango inferiore. L'avvio ha inizio con Franco Sacchetti e 
successivamente con Burchiello che getta la sua indubbia vena di poesia in un 
gergo intraducibile, inaugurando una tradizione di poesia maliziosamente 
aggressiva, tipicamente Toscana. 

La letteratura toscana gradualmente si riprende tra il trecento e il quattrocento, 
ma su una base diversa rispetto a quella costituita da Dante, Petrarca e Boccaccio, 
attraverso l’Umanesimo. 

Nel 500 nasce la questione di un riconoscimento collettivo di una lingua e di una 
letteratura italiana ma nel 600 a seguito di movimenti politici il tempo sembra 
tornare indietro e si torna ad una letteratura dialettale. Nel 700° grazie all'Arcadia 
(accademia letteraria) c'è un rinnovamento della lingua e della letteratura ma 
solamente da Firenze in su, poiché nel meridione vi è una questione meridionale 
della letteratura con un mantenimento della municipalità letteraria. Il linguaggio 
letterario meridionale vedrà una nuova primavera solamente con Verga. 
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Appunti spiegazione prof 


16/10/1943 giornata in memoria del rastrellamento degli ebrei. ( rastrellamento 
—> prendere tutto quello che si può prendere). Un grande critico che riuscì a 
salvarsi da questo rastrellamento fu Giacomo Benedettini che riuscì a nascondersi 
dai suoi vicini di casa ( non ebrei). Il suo racconto fu un testo a cavallo tra 
narrazione, testimonianza e saggi. 16/10/1943 venne pubblicato insieme ad un 
altro testo di Benedettini che racconta “8 ebrei”. Artefice di questa atrocità fu un 
capo delle SS che venne fatto evadere ( si narrava che lui riuscì a scappare poiché 
la moglie lo mise dentro una valigia, ovviamente questa storia non è vera). 

Il neo idealismo è una corrente filosofica che si svilupperà in Italia e partirà dall’ 
idealismo di Hegel per poi sviluppare una propria filosofia. | massimi 
rappresentanti furono Benedetto Croce ( anche se poi in seguito si distaccherà dal 
suo pensiero perché: mentre Hegel pensava che la realtà e la ragione sono la 
stessa cosa, Croce pensava invece che lo spirito e la realtà si manifestavano in 
forme diverse che lui chiama le forme dello spirito) e Giovanni Gentile che nacque 
in Sicilia nel 1875 rimase sempre fedele al fascismo e questa sua fedeltà lo porterà 
alla morte perché all’età di 69 anni venne assassinato davanti casa sua da un 
partigiano. Scrisse molte opere e la più famosa fu : “il manifesto degli intellettuali 
fascisti” a cui poi Croce risponderà con il “manifesto degli intellettuali antifascisti”. 


Chi fu Benedetto Croce ? 


Benedetto croce ebbe una lunghissima vita poiché nasce nel 1866 in Abruzzo e 
muore a Napoli nel 1952. ( fu amico di Giovanni gentile, ma durante il fascismo i 
due si allontanarono quando Gentile durante il regima fascista divenne | filosofo 
di riferimento del regime stesso, divenendo il filosofo del fascismo). Fu un uomo 
polito ma ciò nonostante per lui lo studio significò scrittura tant'è che creò una 
rivista che si chiamava critica, scrisse libri di documentazione storica e testi di 
critica letteraria, ma noi lo conosciamo anche come filosofo dell’estetica cioè 
come una persona che ha riflettuto sul bello, sull'arte. Proprio per questa 
teorizzazione, Croce ebbe una grande influenza su tutta la cultura italiana nella 
prima metà del 900. Importanti opere furono il Breviario di estetica e “Aesthetica 
in nuce” in cui veniva utilizzato un tono discorsivo. Egli scrisse anche il “Manifesto 
degli intellettuali antifascisti” in pieno regime fascista ciò nonostante non venne 
perseguitato d fascismo poiché era un personaggio molto importante. Croce 
diventò un antifascista, critica il fascismo da destra. 
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Breviario di estetica: Aesthetica in nuce 
Jn che cosa consiste l'arte o la poesia 


Benedetto Croce cerca di esprimersi in maniera più semplice possibile, infatti, la 
sua argomentazione è molto pacata poiché il suo principale intendo è quello di 
farsi capire. 


Ma quant'è che noi possiamo parlare di vera poesia per un testo letterario? 


Secondo Croce è necessario che in un testo si ci trovano due elementi: un 
complesso di immagini e un sentimento che lo anima. 

Croce fa pertanto richiamo ad un brano che si impara a scuola descrivendo 
l’incontro del re troiano Enea che incontra la moglie di Ettore, Andromaca 
descrivendo un sentimento che non appartiene esclusivamente al poeta ma è un 
sentimento di memorie, di malinconia e di nostalgia che già il lettore conosce e 
quindi, leggendo questi sentimenti sulla pagina, ritrova quei sentimenti in se 
stesso. 

Il sentimento é un qualcosa di ineffabile in termini logici che, solo la poesia, a suo 
modo, sa dire a pieno. Nel sistema estetico di Croce la sua intenzione di 
distinguere la poesia ( cioè quello che è Poetico) dalla non poesia ( quello che non 
è poetico) si riferisce non solo alla poesia ma anche all'arte figurativa e non alla 
musica. Per spiegare la sua idea di poesia, Croce gioca sul termine del sentimento 
che si converte in immagine e dal momento in cui quel sentimento è diventato 
immagine quel sentimento é stato risolto e superato cioè supera la dimensione 
individuale. In sintesi, se il sentimento viene provato soltanto dal personaggio (ad 
esempio riprendendo l’esempio di prima con Enea) questo sentimento non si 
trasmette al lettore e non si crea una comunicazione, se invece il sentimento che 
il personaggio prova dice qualcosa al lettore diventa qualcosa di universale. 

Per croce la poesia non è solo sentimento o immagine ma è l'unione di entrambi 
che prende il nome di contemplazione del sentimento o meglio ancora possiamo 
dire che la poesia è intuizione lirica e pura ( —> depurata da qualcosa, priva di 
qualcosa). Per essere pura, gli elementi estranei che nella vera poesia non ci 
devono essere sono, i dati troppo legati alla realtà storica contemporanea nel 
senso che, se lo scrittore infarcisce la sua opera solo di cose concrete e tipiche di 
quel momento storico ( di cui scrive), Croce lo condanna perché secondo lui non 
sta scrivendo qualcosa di eternamente poetico che possa trasmettere qualcosa ai 


lettori perché, invece, la vera poesia deve essere eterna e assoluta. 
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Non tanto croce ma soprattutto | suoi discepoli per seguire la sua teoria si sono 
messi a leggere testi letterari cercando la poesia e sanzionando tutto quello che 
poesia non è. Ad esempio anche certe letture della divina commedia vengono 
scartate da croce perché vengono considerati come non poetici perché troppo 
legati alla realtà contingente. 

Tuttavia altra teoria fondamentale per Croce è che secondo lui la poesia può 
essere dissipata cioè rovinata, inquinata da un lettore non poetico o non più 
poetico cioè lui dice che anche il lettore può essere non poetico quindi anche lui 
deve essere disposto ad incontrare la poesia che gli viene incontro alla pagina 
scritta. Secondo croce Il cuore della poesia deve battere ad unissimo con il cuore 
del lettore poetico e se non c'è corrispondeva manca l'intesa con la poesia. Ciò 
che si è detto per la poesia, vale per tutte le altre arti come la musica, la scultura, 
la pittura, l'architettura che se non sono poesia ( intuizione pura) non possono 
essere arte. Se la pittura fosse imitazione, non sarebbe arte, ma cosa meccanica 
e pratica e nello stesso tempo se i pittori fossero combinatori di linee sarebbero 
inventori tecnici e non artistici. 


Benedetto Croce : 
estetica come scienze dell'espressione e linguistica 
generale 
Intuizione ed espressione 


Un grande capolavoro di Croce fu l’estetica come scienza dell'espressione e 
linguistica generale. 
Croce insiste tanto sul rapporto tra intuizione ed espressione dove, non basta 
avere un intuizione teorica, astratta affinché si realizzi, ma questa intuizione deve 
anche essere espressa in parole in caso di poesia, in note musicali in caso di 
musica ecc. Pertanto nella mentalità di Croce non basta avere l’ispirazione 
poetica, bisogna anche saperla esprimere. 
Chi separa intuizione da espressione non riesce mai più a ricongiungersi poiché 
l’espressione non può mai mancare all’intuizione della quale è propriamente 
inscindibile. Ad esempio come possiamo davvero intuire il contorno di una 
regione per esempio dell’isola di Sicilia se non siamo in grado di disegnarla così 
comè in tutti i suoi meandri? È impossibile pertanto distinguere l'intuizione 
dall'espressione perché l'una viene fuori co l’altra, perché non sono due ma uno. 
Ma la ragione principale che fa sembrare paradossale questa tesi è l’illusione o 
pregiudizio. Spesso crediamo di avere in mente importanti pensieri ma di non 
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riuscirli ad esprimere. In realtà se l’avessimo avuti davvero saremmo riusciti ad 
esprimerli e se nell’atto di esprimerli, questi pensieri si riducono in scarsi e poveri, 
in verità non esistevano o erano semplicemente scarsi e poveri. Teoricamente noi 
tutti riusciamo ad immaginare paesi, figure, scene come i pittori e corpi come gli 
scultori ( salvo che i pittori e gli scultori sappiano dipingere e scolpire quelle 
immagine che noi invece portiamo solo dentro il nostro animo), chiunque avrebbe 
potuto immaginare la Madonna di Raffaello, ma soltanto lui ha avuto l’abilità di 
rappresentarla sulla tela. Questa proposizione filosofica dell'identità di intuizione 
ed espressione si ritrova nel comune del buon senso che ride di coloro i quali 
dicono di aver pensieri ma di non saperli esprimere, di aver ideato una grande 
pittura ma di non aver gli strumenti per saperla dipingere. È stato osservato da 
coloro che hanno indagato la psicologia degli artisti che la persona da ritrarre si 
pone innanzi all'artista come un mondo da scoprire e infatti, Michelangelo, 
sosteneva che < si dipinge con il cervello e non con le mani> e per spiegare questa 
sua teoria in senso concreto fa l'esempio di Leonardo Da Vinci che quando per 
giorni interi non dipingeva nulla era solo perché cercava con la mente l’intuizione 
artistica, finché la mente cerca la mano non dipinge, quando la mente trova la 
mano dipinge. ( l'intuizione non è per forza qualcosa che avviene in poco tempo 
ma può anche essere meditata, cercata a lungo e poi realizzata nell’ espressione). 
Il pittore è pittore perché vede ciò che gli altri sentono solamente senza vedere, 
ad esempio quando noi crediamo di aver visto accennare un sorriso noi non 
riusciamo a notare ogni piccolo dettaglio, invece, il pittore si perché lavorando gli 
intorno riesce a rappresentarlo su tela. Ognuno di noi è un pittore, scultore, 
musicista, poeta ma quanto poco rispetto a coloro che possiedono realmente 
questa qualifica. 

Possiamo dunque aggiungere ancora un’altra cosa ovvero che non c’è differenza 
tra conoscenza intuitiva ( che non dipende dalla realtà o dalla in realtà. Secondo 
Croce uno scrittore perennemente poetico è Ludovico Ariosto) e conoscenza 
espressiva. ( tra il pensiero di De Sanctis e quello di Croce, nonostante le molteplici 
differenze, ci sono anche delle cose simili ovvero la FORMA che sintetizza tutto 
che era la stessa che usava de Sanctis per risolvere la presunta differenza tra forma 
e contenuto di un testo). 

l'intuizione richiede anche l'intervento del sentimento ed è proprio questa 
attitudine tipicamente Crociana che distingue la poesia dalla non poesia. 
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Chi fu Antonio Gramsci? 


Antonio Gramsci, filosofo, politico e giornalista tagliano, fondatore del Partito 
Comunista d’Italia, nacque nel 1891 in Sardegna e morì nel 1937 a soli 46 anni 
poco dopo la sua liberazione. Egli fu un antifascista e proprio per questo motivo 
venne incarcerato. Durante i lunghi anni trascorsi nelle prigioni antifasciste, 
Gramsci scrisse i suoi “quaderni dal carcere” che contenevano un’indagine di 
ampio respiro critico su molti aspetti della società, della storia e della cultura 
moderna. Dopo la fine del fascismo vennero pubblicati in ordine cronologico 
questi suoi “quaderni”. Le sue idee furono influenzate nell’ambito del marxismo e 
ha contribuito al concetto di egemonia culturale la quale sosteneva che il potere 
non si esercita solo con la forza ma anche attraverso la cultura e l'ideologia. 
l'egemonia è la capacità di un gruppo sociale di imporre la propria visione del 
mondo come universale. 


Letteratura e vita nazionale 
Antonio Gramsci: arte e cultura 
Ritorno al De Sanctis 


Che cosa significa e che cosa dovrebbe significare la parole d’ordine di Giovanni 
Gentile < torniamo al De Sanctis>? 

Significa tornare ai concetti che il De Sanctis svolse intorno all’arte e alla 
letteratura o significa assumere verso l’arte e la vita un atteggiamento simile a 
quello assunto dal De Sanctis ai suoi tempi? 


A Gramsci non interessavano le riflessioni di croce e quindi decide di tornare al De 
Sanctis in polemica con Croce e avvicinarsi al De Sanctis significava ritornare alla 
letteratura naturalista attraverso cui si arrivava direttamente al popolo, concetto 
molto importante per Gramsci perché avvicinarsi al popolo significava quasi 
occuparsi della nazione. ( concetto falso per i politici che invece si occupavano 
della nazione ma non del popolo). 
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Arte e lotta per una nuova civiltà 


Secondo Gramsci, due scrittori possono rappresentare lo stesso momento storico 
— sociale, ma solo uno può essere artista e l’altro un semplice untorello nel senso 
che: se noi ci concentriamo solo sui contenuti non capiremo nulla perché due 
scrittori possono utilizzare lo stesso contenuto ( che viene chiamato da Gramsci 
momento storico- sociale) ma soltanto uno si può mostrare come vero artista 
l’altro, invece, nonostante sia uno scrittore ambizioso è privo di talento. Esaurire 
le questioni limitandosi a descrivere ciò che i due rappresentano o esprimono 
socialmente significa non sfiorare neppure il problema artistico. E tutto questo 
può essere utile solo in un altro campo: in quello della critica del costume, in 
quello della critica della politica. 

Si può anche pensare che la lotta per creare una nuova arte sia artistico nel senso 
che, dalla nuova cultura nascerà una nuova arte, ma in realtà il concetto è più 
complesso. Ed è proprio partendo da questi presupposti che possiamo intendere 
meglio il rapporto De Sanctis- Croce e le polemiche sul contenuto e la forma. 
Gramsci considera De Sanctis come un critico militante ( per via della sua 
posizione politica) che si schiera e che dice cosa è arte e cosa non lo è, non è un 
critico frigidamente estetico ma è la critica di un periodo di lotte culturali. Le 
analisi del contenuto sono legate a questa lotta culturale dove in ciò consiste la 
profonda umanità e l’umanesimo del De Sanctis. Pertanto il tipo di critica 
letteraria della filosofia della prassi è offerta dal De Sanctis e non dal Croce o da 
chiunque altro dove è necessario fondere la lotta per una nuova cultura. Durante 
un periodo della fase di De Sanctis ha corrisposto su un piano subalterno la fase 
della < voce>. Il De Sanctis lottò per la creazione in Italia di un'alta cultura 
nazionale dove la “voce” lottò solo per la divulgazione, il DeSanctis doveva 
formare uno Stato Maggiore culturale, la “voce” suscitò correnti artistiche, nel 
senso che aiutò molti a ritrovare se stessi. Raffaello Ramat scrive “nell’Italia 
letteraria” che per la storia della cultura a volte può servire lo studio di uno 
scrittore minore rispetto a quello di un sommo. Il problema qui accennato trova 
un riscontro in una serie di articoli scritti da Alfredo Gargiulo dove mostra il più 
completo esaurimento intellettuale. 

Che si debba parlare di lotta per una “nuova cultura”e non per una “nuova arte” 
sembra scontato perché non si può nemmeno dire lottare per un nuovo 
contenuto dell’arte perché questo non può essere pensato astrattamente o 
separato dalla forma. Lottare per una nuova arte significherebbe lottare per 
creare nuovi artisti, concetto assurdo, perché non si possono creare 


artificiosamente gli artisti. Questo non significa che il nuovo mondo culturale non 
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susciti necessariamente nuovi artisti ma quel che è sbagliato dire è che Tizio e 
Caio diventino artisti. Gramsci invita invece a lottare per una nuova cultura e per 
una nuova vita morale che non può non essere legata ad una nuova intuizione 
della vita finché essa diventi un nuovo modo di sentire e di vedere la realtà. 
L’aura poetica è solo una metafora per esprimere l'insieme degli artisti già formati. 
L'arte è educatrice in quanto arte e sembra che tutti desiderano un’arte che 
somigli a quella del Risorgimento e non, per esempio, a quella che somiglia al 
periodo dannunziano, ma in questo caso non c'è il desiderio di un’arte rispetto ad 
un’altra, ma c'è il desiderio di una realtà morale a preferenza di un’altra. Allo 
stesso modo chi desidera che lo specchio rifletti una bella persona anziché una 
brutta persona, non si augura uno specchio diverso da quello che ha già ma si 
augura una persona diversa. 


Letteratura popolare 


Il romanzo d’appendice erano delle parti finali di alcuni giornali in cui venivano 
scritti a puntate i romanzi che richiamavano i gusti popolari a cui si dedicavano, a 
volte, anche scrittori di spessore ma perlopiù erano scritti da autori senza 
ambizioni spesso stranieri. Perciò il giornale cerca quel tipo di romanzo che piace 
al popolo e che gli assicura una clientela continuativa e permanente. L'uomo del 
popolo compra un solo giornale e quando lo compra la scelta non è neanche 
personale ma spesso viene influenzato dalla famiglia e in gran parte dalle donne 
che pesano molto nella scelta poiché insistono per il “bel romanzo interessante”. 
Con questo riusciamo a capire che i giornali politici o d'opinione non avevano una 
grande diffusione perché essi erano comprati dai giovani, uomini e donne, senza 
preoccupazioni famigliari. Perciò è da studiare il caso del < secolo> e del <lavoro> 
che pubblicavano fino a tre romanzi d’appendice che, per molti lettori, il romanzo 
d’appendice era una specie di dovere in cui ogni puntata dava luogo a 
conversazioni. 

Gramsci, si chiede però per quale motivo per diffondere i giornali italiani, occorre 
pubblicare i romanzi d’appendice di un secolo fa, ma soprattutto si chiede per 
quale motivo in Italia non esiste una letteratura nazionale del genere. 

In molte lingue il termine nazionale e popolare sono quasi sinonimi ma, in Italia 
invece, il termine “nazionale” non coincide con “popolare”, questo perché in 
Italia gli intellettuali sono lontani dal popolo e sono invece legati ad una tradizione 
di casta che non è mai stata rotta da un movimento politico. L’intelletto alle 
moderno si sente più legato a Pindemonte ( amico di Foscolo che oggi viene 
considerato come minore) che ad un contadino pugliese o siciliano. 
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Cosa significa il fatto che il popolo italiano preferisce leggere opere di scrittori 
stranieri? 

Significa che il lettore si sente più legato agli intellettuali stranieri che a quelli 
paesani. La stessa cosa accade anche nella letteratura scientifica. 

In italia è sempre mancata una letteratura nazione- popolare, narrativa e di altro 
genere ma ciò nonostante sono esistiti scrittori che hanno avuto una grande 
fortuna ad esempio il Guerrazzi nella quale i suoi libri continuano ad essere 
pubblicati e diffusi. | laici invece hanno fallito nel loro compito di educatori ed 
elaboratori della intellettualità perché non hanno saputo dare una soddisfazione 
alle esigenze del popolo. Ma se i laici hanno fallito anche i cattolici non hanno 
avuto miglior successo. Non dobbiamo farci influenzare dalla discreta diffusione 
che hanno certi libri cattolicità ed da è dovuta solo alla potente organizzazione 
della chiesa dove i libri vengono regalati nelle cerimonie e vengono letti per 
castigo. Anche nel periodo di maggior diffusione del romanzo geografico 
d'avventura, la letteratura cattolica è stata meschina e anche nella letteratura 
popolare scientifica i cattolici hanno ben poco. Uno dei maggiori indizi per cui vi 
è una rottura tra religione e popolo è causata dall’ insufficienza degli intellettuali 
cattolici. 

Un modello esemplare di romanzo d’appendice è il Conte di Montecristo. Il 
romanzo d’appendice ha lo scopo di sostituire e favorire nello stesso tempo il 
fantasticare dell’uomo è un vero sognare ad ogni aperti e nel Conte di 
Montecristo ci sono tutti questi elementi. 
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Walter Benjamin 


Chi fu Walter Benjamin ? 


Walter Benjamin nacque nel 1892 e morì suicidatosi a 48 anni nel 1940. Benjamin 
essendo ebreo scappò dalla Germania e cercò di raggiungere la Francia per 
scappare dai nazisti, ma non essendo sicuro neppure lì fugge in Spagna e alla fine 
credendo di non avere via di scampo dai nazisti si uccide. Benjamin fu colui che 
scrisse in maniera più complessa. In Italia venne pubblicato un libro intitolato 
Angelus Novus, ossia una raccolta di suoi saggi suddivisi in 18 paragrafi che 
Benjamin sottopone alla nostra attenzione. 


Angelus Novus 
Saggi e frammenti 


7. 

Nella settima tesi Benjamin si interroga sulla storia sostenendo che si può scrivere 
storiografia ( la storiografia compare in Grecia con due autori: Erodoto e Tucidide, 
essa è un genere letterario che si dedica alla ricostruzione e alla narrazione degli 
eventi passati in particolare di natura politica e militare) da vari punti di vista e lui 
si concentra principalmente sul materialismo storico, che non si illude di maniera 
oggettiva (È il seguace di Max. Per Marx la storia è un processo materiale alla cui 
base sta il lavoro, l'economia ed è proprio questa azione materiale che umanizza 
l’uomo e che lo differenzia dagli animali. L'uomo produce di per sé il proprio 
mezzo di sussistenza. Pertanto il lavoro è creatore di civiltà e di cultura, attraverso 
cui l’uomo si rende tale ed emerge dall’ animalità primitiva). È un procedimento 
di immedesimazione la quale origine è la pigrizia del cuore considerata dai teologi 
medievali il fondamento della tristezza. La natura di questa tristezza si chiarisce 
se si capisce in chi si immedesima lo storico ed in questo abbiamo la riposta: lo 
storico si immedesima nel vincitore e questa dà vantaggio ai padroni del 
momento. Chiunque abbia fino ad ora vinto, partecipa ad un corteo in cui i 
dominatori di oggi passano sopra quelli che oggi giacciono a terra e così la preda 
è trascinata nel trionfo ed è definita “patrimonio culturale”. L'osservazione di 
questo patrimonio dovrà essere distaccato poiché tutto il patrimonio che egli 
abbraccia con lo sguardo ha un'origine a cui non può pensare senza orrore o 
meglio dire la storia è una lunga sequenza di orrori che non si possono far finta di 
dimenticare. Esso deve la propria esistenza non solo alla fatica dei grandi che lo 
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hanno creato ma anche alla schiavitù dei loro contemporanei. È dunque un 
documento di cultura e di barbarie e per non cadere in questa trappola, lo 
storiografo che ambisce all’oggettività, deve utilizzare un punto di vista opposto, 
a contropelo. 


8. 

La tradizione degli oppressi ci insegna che lo stato di emergenza in cui viviamo è 
la regola e dobbiamo raggiungere ad un concetto di storia che corrisponda a 
questo fatto ed è solo così che avremo di fronte il nostro compito ovvero la 
creazione di un vero stato di emergenza che migliorerà la nostra posizione nella 
lotta contro il fascismo. 


9. 


“Angelo Novus”è il titolo di un quadro di Klee, in cui 
vi si trova un angelo che é Bra in atto di allontanarsi 
| da qualcosa su cui fissa lo sguardo. Ha gli occhi 
| spalancati, la bocca aperta e le ali distese. L'angelo 
della storia deve avere questo aspetto. Ha il volto 
rivolto verso il passato dove ci appare una catena di 
eventi egli vede solo una catastrofe che accumula 
rovine su rovine e le rovescia ai suoi piedi. Ma una 
tempesta che giunge dal paradiso si è impigliata nelle 
sue ali in modo che non possa più aprirle. Questa 
tempesta lo spinge nel futuro a cui volge le spalle. Ciò 
che chiamiamo progresso è questa tempesta. Quello 
che sembra progresso per qualcuno non lo è. 


13. 

La teoria socialdemocratica è fondata su un concetto di progresso non aderente 
alla realtà considerato come progresso dell'umanità, progresso interminabile e 
incessante. l'idea di un progresso così Intenso del genere umano nella storia è 
inseparabile dall'idea che la storia proceda percorrendo un tempo omogeneo e 
vuoto e che dunque è rivolto al futuro senza voler modificar il passato. 


14. 
Benjamin ci dice che il tempo della storia può essere percepito come omogeneo 
e anche vuoto e sta a noi, in quale modo, riempirlo di senso anche se questo è 


una cos tutt'altro che facile. Per Robespierre, la Roma antica era un passato carico 
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di attualità e la Rivoluzione Francese ( 1789) andava intesa come una Roma 
ritornata. 


15. 

Se non ci fosse qualche evento che scatti in questo tempo omogeneo del vuoto 
che qui viene chiamato continuum la storia non conoscerebbe rivoluzione, non 
conoscerebbe fratture. Perché ci siano queste fratture e queste rivoluzioni ci vuole 
una coscienza delle classi rivoluzionari. 

(Benjamin sta utilizzando le stesse parole che usava Max quando parlava di 
coscienza di classe però forse riusciamo a cogliere anche qualcosa di più sfumato. 
Max, oltre ad essere un filosofo della politica è innanzitutto un economista. 
Benjamin è invece un filosofo no sistematico). 

La grande rivoluzione ha prodotto un nuovo calendario scritto e questo funge da 
acceleratore storico. | calendari non sono orologi che hanno una consistenza 
oggettiva ma sono monumenti di una coscienza storica di cui si sono perse le 
tracce in Europa da circa 100 anni. 

Il calendario segna la nostra vita perché ci riporta a delle date significative, infatti 
parliamo di calendario civile perché sentiamo la necessità di celebrare 
determinate giornate. 


16. 

Il materialismo storico non rinuncia al concetto di un presente che non è di 
passaggio ma in bilico nel tempo pertanto deve concepire il presente come in 
arresto perché in questo presente lui scrive la storia e la ridefinisce a seconda, 
appunto, del suo presente. 


17. 

Secondo Benjamin lo storicismo (che fornisce una massa di fatti per riempire il 
tempo omogeneo e vuoto) culmina nella storia universale dalla quale si 
differenzia, invece, la storiografia materialistica che è invece un principio 
costruttivo, al pensiero non appartiene solo il movimento delle idee ma anche il 
loro arresto. 

Questo arresto del progredire delle idee secondo Benjamin è una chance 
rivoluzionaria per la lotta del passato perché per egli il progredire del tempo 
storico è segnato dall’orrore. Ecco perché il passato deve essere sempre lì 
presente. 


29 


Le affinità elettive 


Questo capitolo potrebbe apparire come un commentario ma in realtà è una vera 
è propria critica. La differenza è che la critica cerca il contenuto di verità ( quello 
che l’autore voleva davvero proporci raccontandoci la sua verità, quindi il 
contenuto implicito del testo ) dell’opera d’arte mentre il commentario cerca il 
suo contenuto reale (è quello che nella poesia viene espresso, quello che nel 
dipinto viene rappresentato, cioè quello di cui si parla). Nonostante esse 
prendano di mira aspetti diversi di un’opera non si escludono a vicenda ma anzi, 
sono idealmente complementari. Benjamin inoltre afferma che nella durata 
storica dell’opera, il contenuto reale diviene più appariscente mentre il contenuto 
di verità continua a restare nascosto. Questi due tempi diversi, ma 
complementari, vengono illustrati in un linguaggio immaginifico ovvero attraverso 
un’immagine. Si può paragonare il critico al paleografo davanti ad una pergamena 
sbiadita piena di segni:Il primo atto del paleografo sarà la lettura, così per il critico 
sarà il commento.Al poeta, il significato degli elementi reali dell’opera finisce 
quasi sempre nascosto. 


Roman Jakobson 


Roman Jakobson fu un grande linguista russo nato a Mosca nel 1896 e morto negli 
Stati Uniti nel 1982. Egli tracciò delle note riassuntive che riguardavano la poetica 
e la linguistica. 
- Il compito della poetica era quello di rispondere a questa domanda: “che 
cosa è che fa di un messaggio verbale un’opera d’arte?” 
La poetica tratta problemi di struttura verbale così come l’analisi della pittura 
si occupa della struttura pittorica pertanto possiamo dire che la poetica è 
parte integrante della linguistica. Gli studi letterari, quali la poetica, 
occupano un posto centrale e implicano, come la linguistica due gruppi di 
problemi: 
1. Problemi sincronici 
2. Problemi diacronici 
- Il linguaggio, invece, deve essere studiato in tutte le varietà delle sue 
funzioni. 
Jakobson allora individua 6 elementi fondamentali che danno vita a funzioni 
linguistiche diverse. Essi sono: 
e || mittente —> che invia un messaggio al destinatario, quindi colui che parla 
e || destinatario —> che è colui che riceve il messaggio. 
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e Ma questo messaggio deve avere un contenuto cioè deve riferirsi ad un 
contesto. Questo prende il nome di —> referente, ovvero l'oggetto o 
l'argomento della comunicazione, ciò che si vuole comunicare. 

e Un contesto—> cioè il contesto in cui si svolge la comunicazione che può 
essere formale o informale, determinato dal rapporto che hanno mittente e 
destinatario. 

e Successivamente occorre avere un codice —> comune al mittente e al 
destinatario nel senso che dobbiamo utilizzare un linguaggio comune, non 
possiamo utilizzare codici che i nostri interlocutori non conoscono ( a meno 
che non vogliamo escludere qualcuno). Il codice è dunque un linguaggio 
verbale ( parole) e non verbale 9 immagini e gesti) con cui ci si esprime. 

e Infine un contatto —> un canale fisico con cui viene detto il messaggio. | 
canali sono ad esempio la pellicola cinematografica, la televisione, il 
telefono il computer. 


Come funzionano questi componenti? 

Quando io lascio un messaggio divento il mittente, ma quando il destinatario mi 
risponderà io sarò il destinatario del mio messaggio stesso. In questo caso però il 
destinatario sarà condizionato dal mio messaggio e dalla funzione che ho messo 
in gioco. Ad esempio, come nel tennis, quando tiro la palla, il colpo che ricevo 
viene influenzato dal tipo di colpo che ho tirato. 

Tutte le volte che lanciamo un messaggio, considerandoci mittenti, ci siamo in 
parte autodeterminati come destinatari. In base a questo, Jakobson afferma che 
attraverso il linguaggio esercitiamo sei funzioni: 


1. Funzione espressiva o emotiva —> il mittente cerca di esprimere tutta la 
sua soggettività, egli infatti ha confezionato il messaggio secondo le sue 
regole, che il destinatario deve codificare, in quanto il messaggio non è 
neutro. Con ciò che cosa intendiamo? Che il mittente cercare di mostrare, 
nel proprio messaggio, lo stato d’animo, utilizzando vari mezzi, come ad 
esempio una particolare elevazione o modulazione del tono della voce, 
espressioni “forti”o alterazione del ormare ordine delle parole. Il mittente 
ha dunque la possibilità di svelare o nascondere il proprio stato d'animo. La 
funzione emotiva, colora in qualche modo tutte le nostre espressioni al 
livello fonico, grammaticale e lessicale. 


2. Funzione conativa o persuasiva —> ( intraprendere, tentare) questa avviene 
quando il mittente cerca di influire sul destinatario attraverso l’uso del 
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vocativo o dell’imperativo. Lo scopo del messaggio è convincere il 
destinatario della bontà delle idee, delle azioni a cui lo si vorrebbe indurre. 
La pubblicità accentua al suo massimo grado la funzione conativa. 


3. Funzione fatica —> serve a mantenere il contato. Vi sono messaggi che 
servono essenzialmente a stabilire, prolungare o interrompere la 
comunicazione, a verificare se il canale funziona. Questa accentuazione del 
contatto può dare luogo ad uno scambio sovrabbondante di formule 
stereotipate, a interi dialoghi il cui unico scopo è di prolungare la 
comunicazione. ( pronto mi senti? ) 


4. La logica moderna ha introdotto una distinzione fra: 


- Linguaggio oggetto —> che parla degli oggetti 

- Metalinguaggio —> che parla del linguaggio stesso. Quindi il quarto punto 
si riferisce alla funzione metalinguistica. Ogni volta che il mittente o il 
destinatario parlano, devono verificare se essi utilizzano lo stesso codice ad 
esempio quando noi diciamo: “Non ti seguo- cosa vuoi dire?”. Quindi è 
importante utilizzare un linguaggio comune perché altrimenti la 
conversazione risulterebbe esasperante. 


5. La funzione referenziale —> ciò di cui parla il messaggio. Avviene quando il 
messaggio è orientato prevalentemente sul referente o contesto. Ad 
esempio: tutte le pubblicità hanno messaggi occulti. Quando nelle 
pubblicità dei detersivi per i piatti spesso le mani dell’attore sono da donna 
e con la manicure: in questo modo si rovina la funzione referenziale, perché 
basterebbe dire se il detersivo sgrasso o meno. 


6. La funzione poetica —> così detta perché domina nella poesia. Avviene 
quando, orientandoci sul messaggio, si pone al centro dell’attenzione 
l'aspetto fonico delle parole, la scelta dei vocaboli e della costruzione 
formale. Questa funzione poetica non appare solamente nei testi poetici e 
letterari, ma anche nella lingua di tutti i giorni, nel linguaggio infantile o in 
quello della pubblicità. 


Ma qual è l'elemento indispensabile in ogni opera poetica? Per rispondere a 
queste domande occorre ricordare due processi fondamentali: 
- La selezione 
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- La combinazione 
Mettiamo caso il tema del messaggio è il “bambino”, colui che parla utilizza una 
serie di termini molto simili far di loro come ad esempio “bimbo, marmocchio, 
monello” poi per dichiarare il tema sceglie dei verbi affini come ad esempio 
:‘’dorme, dormicchia, riposa, sonnecchia”. Quindi la selezione si basa sulla 
similarità mentre la combinazione si basa sulla costruzione della sequenza 


Cesare Segre 
Avviamento all'analisi del testo letterario 


La comunicazione: 

La letteratura è una forma di comunicazione. La comunicazione letteraria si 
realizza come qualunque altra comunicazione. 

Jakobson scrive : il mittente invia un messaggio al destinatario e tale Messaggio 
per poter essere operante deve in primo luogo far riferimento ad un contesto, 
che possa essere afferrato dal destinatario; in secondo luogo esige un codice che 
sia almeno parzialmente comune al mittente e al destinatario; infine vi deve 
essere un contatto, un canale fisico o una connessione psicologica tra mittente e 
destinatario che consenta di mantenere la comunicazione. Partendo da questo 
schema si possono definire la peculiarità della comunicazione letteraria. 

- La prima cosa che possiamo notare è che il mittente e il destinatario 
appartengono a tempi diversi. È come se la comunicazione operasse su due 
diadi : mittente- messaggio e messaggio — destinatario. Da ciò ne deriva 
che la comunicazione è a senso unico e che non è possibile, come nella 
conversazione, il controllo del feedback ( il ritorno—> ad esempio una 
persona che ripetutamente annuisce mentre l’altro parla dà ad intendere 
che lo sta seguendo e che è d’accordo. ). 


Contesto 
Messaggio 

Mittente sera rsa iaa tape - Destinatario 
Contatto 


Codice 


- Un'altra difficoltà è dettata dal fatto che il contesto a cui l’ utente si riferisce 
è ignoto ( o quasi ) al destinatario. 
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- Si aggiunge la mancanza dei mezzi di espressione come l’intonazione, la 
gestualità ecc... ( questo è uno dei primi tratti che si notato in uno stile 
scritto anziché parlato) 


Tuttavia, di fronte a queste difficoltà di comunicazione, vi sono anche dei vantaggi 
rispetto alla comunicazione dialogica. 

- Innanzitutto la possibilità di poter rileggere e controllare il contenuto, 
consentendo una comprensione più approfondita. Vengono così superati 
anche i vuoti di attenzione, le distrazioni durante la fruizione ecc. 

Si badi però alla differenza tra comunicazione orale del messaggio e fruizione per 
via di lettura. La fruizione orale è condizionata dal canale ( lo speaker ), essa non 
ammette controlli, né ritorni su parti precedenti del testo e perciò causa la 
disattenzione. 


L'autore può avere un destinatario esplicito ( committente) o prediletto ( musa 
reale o immaginaria). Il lettore standard non ha legami con l’autore. Questo 
autore si trova tra due poli: comprensione ( comprendere i significati dell’opera, 
operazione critica) e variazione, abbandonandosi a sviluppi liberi. Il lettore che 
tende verso il polo della comprensione si atteggia nello stesso modo del critico. 
Una lettura totalmente “spensierata”sarebbe possibile solo se il lettore restasse 
sordo ai significati. Mentre l’autore è garante della costituzione semiotica del 
testo, il lettore è artefice e garante dell’azione semiotica dell’opera. Il testo 
costituisce quindi un diaframma segnico dove: prima ci sta l’impegno 
dell'emittente di tradurre i significati in segni letterari e dopo, ci sta l'impegno del 
destinatario di recuperare i significati racchiusi nei segni. 


Autore implicito e lettore implicito 

- l’autore non presenta grande interesse per il fruitore del testo, è 
sconosciuto o ne abbiamo poche di notizie. Possiamo chiamare l’autore 
implicito destinatore perché rappresenta quella parte dell’autore reale che 
ha foggiato l'esatto scopo di comunicarlo. Spesso l’autore reale cerca di 
permanere nel testo, in figura di narratore, e quasi testimone dei fatti. 
Spesso questo narratore viene confuso con l’autore reale. Va inoltre 
ricordata l'invenzione di un narratore fittizio a cui si finge che risalga la 
narrazione. 
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- Il lettore non è una persona precisa ma è astratto. Il lettore implicito può 
essere definito il vero destinatario il quale è sempre presente in ogni testo 
letterario. 

Il testo letterario è un enunciato ( prodotto) che mantiene le tracce dell’ 
enunciazione ( atto) là dove il soggetto che vi parla ( narratore) è sosia e 
portavoce del soggetto dell’ enunciato ( autore in quanto locutore). 


Autore > Opera —————— Lettore 


Destinatore ——— Destinatario 


Victor $klovskij 
L'arte come procedimento 


Legge dell'economia delle energie creative: 

Allora è indispensabile parlare della legge dell'economia. Essa non vede sufficienti 
conoscenze delle differenze tra le leggi del linguaggio pratico e quelle del 
linguaggio poetico. Il primo segnale che ci fece capire che non c'è coincidenza de 
due linguaggi, fu la scoperta che nel linguaggio poetico giapponese ci sono suoni 
che non si trovano in quello pratico. 

Riflettendo sulle leggi generali della percezione, vediamo che diventando abituali 
le azioni diventano meccaniche. Ad esempio: se una persona si ricorda la 
sensazione che ha provato tenendo in mano per la prima volta la penna, o 
parlando per la prima volta in una lingua straniera e confronta questa sensazione 
con quella che prova ora si rende conto che ormai tutto avviene in maniera molto 
meccanica. Possiamo fare un altro esempio ovvero, nella rapidità del linguaggio 
pratico, le parole non vengono pronunciata fino in fondo ma appaiono solo i primi 
suoni della parola. Secondo Pogodin, se un bambino pensa “quanto sono belle le 
montagne”la frase viene pensata sotto forma di iniziali “q,s,b,l,m”, questa tecnica 
ha suggerito la via dell’algebra e dei simboli, dove gli oggetti vengono conosciuti 
soltanto per i loro primi tratti. L'oggetto passa vicino a noi come “nascosto” dove, 
noi sappiamo che cosa è ma ne vediamo solo la superficie. 

“Se tutta la complessa vita di molti passa inconsciamente, allora è come se non ci 
fosse mai stata” . Che cosa vuol dire questo? 
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Facciamo un esempio: una volta pulita la mia camera e fatto il giro nella stanza 
non ricordo se avevo spolverato il divano.dato che questi movimenti sono oramai 
inconsci sarà ormai impossibile ricordare. Se avevo agito inconsciamente era 
come se non lo avessi fatto perché: se qualcuno mi aveva visto, avrebbe potuto 
farmelo ricordare, ma se nessuno mi aveva visto o aveva visto ( ma anche lui 
inconsciamente) allora è come se non ci fosse mai stata. Così la vita scompare 
trasformandosi in nulla. Pertanto per restituire il senso della vita esiste ciò che si 
chiama arte il quale scopo è lo estraniamento. 

Potebnja elaborò da cima a fondo, solo la parte sulla favola: dove sosteneva che 
gli oggetti percepiti diverse volte, cominciavano ad essere percepiti per 
“riconoscimento” e quindi trae la conclusione che dobbiamo eliminare 
l’automatismo della percezione. Tolstoj, ad esempio, era in grado di fare questa 
cosa cioè descrivere gì oggetti e gli avvenimenti come se li vedesse per la prima 
volta. Tolstoj si serve continuamente del metodo dello straniamento ( consiste nel 
fatt che non chiama l’oggetto con il suo nome) riportandoci un esempio, dove il 
racconto viene condotto da un personaggio che è un cavallo e le cose vengono 
straniate non dalla nostra, ma dalla percezione che ha il cavallo. Ricorrente in 
questa opera è il concetto di “mio”, come il “mio cavallo”. Queste parole avevano 
avuto un'enorme influenza sul cavallo che continuava a pensarci e riuscì a 
comprendere questo concetto solo dopo aver frequentato gli uomini. Capì che le 
parole “mio””mia”, che essi dicono di diverse cose, non è altro che un istinto 
umano che essi chiamano sentimento o diritto di proprietà. Anche quando gli 
uomini dicono “il mio cavallo”, in realtà non lo hanno nemmeno mai cavalcato, 
oppure quando dicono “la mia casa” molto probabilmente nemmeno ci vivono 
ma si preoccupano solo della sua costruzione e manutenzione. Ci sono uomini che 
chiamano certe donne le “loro”donne o mogli, ma queste donne vivono con altri 
uomini. In questo consiste la differenza tra l’uomo e il cavallo. 

Alla fine del racconto il cavallo è stato ucciso ma noi non riusciamo nemmeno a 
notarlo perché la maniera di raccontare il procedimento non è cambiato. 
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Romano Luperini : insegnare la letteratura oggi 
Vita: 


Romano Luperini fu uno studioso che insegnò letteratura italiana nell’università 
di Siena. 


Dalla teoria della letteratura alla didattica: implicazioni e 
conseguenze 


Sono possibili tre tipi di approccio all'opera letteraria, che seguono il cosiddetto 
asse jacobsoniano della comunicazione ( Roman Jakobson, considerato 
l'inventore del formalismo fisico ). Tale asse prevede un emittente ( lo scrittore), 
un messaggio ( il testo) e un destinatario ( il pubblico). 
L'opera letteraria si può dunque studiare in relazione a tre metodologie che sono 
sempre possibili, infatti i critici di ogni epoca fanno ricorso a tutte e tre. Tuttavia, 
nel corso dei secoli, è possibile notare una certa evoluzione dove, ad un primo 
periodo in cui ha prevalso l’autore hanno fatto seguito un secondo periodo in cui 
la centralità si basava sull’opera e infine sul lettore. 
Queste tre metodologie sono: 

e intentio Autoritis —> ( una critica che si basa sulla centralità dell'autore). 

e Intentio operis —> (lo studio dell’opera ). 

e Intentio lectoris —> ( lo studio del pubblico, la fruizione dei prodotti 

letterari e la reazione del soggetto nel momento stesso che legge). 


Come abbiamo già detto in precedenza, queste metodologie sono caratterizzate 
da tre periodi diversi della storia delle teorie letterarie in Occidente. 


e STORICISMO —> centralità dell'autore —> questa tendenza è fondata sullo 
studio diacronico della letteratura. Un tipo di studio fondato sul rapporto 
fra scrittore e storia. Lo studio del soggetto- autore ha prevalso dal 
Romanticismo fino alla metà del 900 sotto punti di vista diversi. Ad esempio: 

- Per De Sanctis, gli autori sono eroi che si muovevano in ampi paesaggi 
storici ponendo in risalto la centralità dell’io scrivente della storia; 

- Croce teorizzò l’importanza della monografia come unico metodo di 
approccio ad un autore. 

- Freud ha contribuito in modo determinante a fondare una scuola critica 
d’impostazione psicoanalitica basata sulla centralità del soggetto 
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Saint Beuve studiava la vita e il carattere dell'autore per interpretarne le 
opere. 


STRUTTURALISMO —> centralità del testo —> si diffonde il concetto di 
testo come struttura interna e la pratica dell'analisi del testo ( close 
reading), che privilegia lo studio dei significati e dei procedimenti retorici e 
tende ad una considerazione combinatoria e atemporale dell’opera che 
prescinde tanto dall’autore e dal lettore quanto tanto dalla storia. Si ha 
dunque una descrizione oggettiva del testo ,con conseguente prevalenza 
del commento sull’interpretazione. Fino alla fine degli anni Settanta 
prevaleva il metodo storicistisco ma soltanto nel ottanta si passò allo 
strutturalismo nelle scuole passando dalla centralità della storia letteraria a 
quella del testo. Si affermò infatti un’analisi del testo concentrata sul dato 
linguistico e basta su esercizi di letteratura, sulla metrica e sull’analisi della 
struttura interna del testo. Anche la questione del “significato per noi” 
venne accantonata e l'insegnante di letteratura viene considerato un 
tecnico che doveva fornire agli allievi solo competenze oggettive e neutrali. 
È interessante notare come, tra il 1960-1975, pur dominando lo 
strutturalismo la didattica era ancora impregnata in Italia di storicismo. La 
critica storicistica ha privilegiato gli aspetti storici del testo mentre la critica 
strutturalistica formalistica e semiologica ha privilegiato gli aspetti formali, 
secondo cui si può leggere un’opera senza sapere nulla sulla storia 
dell'autore. 


POST-STRUTTURALISMO —> centralità del lettore —> nell ultimo quarto 
del Novecento si registra un significativo spostamento del 
“fuoco” dell’attenzione critica che va dal testo al lettore. Il nesso fra testo e 
lettore presuppone due momenti, quello dell’analisi e quello dell’ 
interpretazione. L’accento si sposta sul soggetto, sulla sua possibilità di 
decidere come leggere un’opera. Ad un’idea della critica letteraria come 
scienza ne subentra una come ermeneutica ( l’ermeneutica è l’arte dell’ 
interpretazione. Ad oggi il suo concetto è molto attuale e ampio. Secondo 
Luperini l’ermeneutica deriva dal dialogo tra i docente e lo studente ). La 
lettura non descrive ne cataloga ma è un processo di ricerca del senso. 
Questo nuovo indirizzo si è sviluppato sia in senso decostruzionista e 
nichilista, sia in senso ontologico, assoluto e religioso. Questa teoria basata 
sulla centralità del lettore penetra in Italia con un consueto ritardo e con 
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molta lentezza, ad ogni modo questa nuova tendenza fornisce alcuni 
vantaggi didattici: 


- Rende protagonista il lettore valorizzando al massimo la partecipazione 
dello studente all’atto ermeneutico; 
- Trasforma la classe in una comunità ermeneutica, unita da un sapere 
comune e da una comune ricerca di senso. La ricerca di significato è ricerca 
di significato per noi, sulla questione del significato si discute 
collettivamente. 
- Ponel’accento sulla responsabilità etica dell’ interpretazione e del giudizio 
- Sottolinea il carattere parziale e universale di ogni interpretazione, 
spingendo in questo modo lo studente da un lato ad assimilare n’idea della 
verità come processo e dialogo ma dall'altra parte lo spinge a sostenere la 
propria argomentazione e a rispettare quella delle altre persone 
Si rischia però di descrivere una lettura che va fuori dal suo contesto storico ed è 
proprio per questo che l’ermeneutica cerca di contrastare questi rischi. 
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Le < interrogazioni> di Edmond Jabès sull'inferno di 
Dante 


Il saggio si sofferma sulle principali ipotesi critiche contenute nella riflessione del 
poeta francese Edmond Jabès ( 1912- Parigi, 1991) sull’Inferno di Dante Alighieri, 
un breve saggio pubblicato nel 1987, in una raffinata plaquette senese. In tale 
saggio mergono due “tesi” da un lato vi è la congruenza teorica e metodologica 
con le principali opere poetico- filosofiche di Jabès, e dall’altro lato, emergono le 
sue considerazioni sul nesso simbolico tra la rappresentazione dell’inferno 
proposta da Dante e l’immagine del lager di Auschwitz. 

Quando si parla di saggio è sempre approssimativa quando ci si riferisce alle 
critiche di Jabès, il quale ha creato una sua forma di saggio poetico che Anna 
Panicali ha definito un < colloquio con gli autori preferiti o, meglio dire, con i loro 
testi attraverso citazioni, frammenti di lettere, conversazioni e in un continuo 
confronto tra il loro e il proprio pensiero>. Allo stesso modo si presenta il discorso 
dantesco di Jabès ovvero come un insieme di <fragili riflessioni, appunti o note di 
lettura scritti a matita, poiché non si è troppo certo o perché non vi è stato tempo 
a sufficienza per maturarli>. Il luogo in cui queste fragili riflessioni si collocano, 
scrive jabès, è il margine, il quale considerava la pagina del libro con i suoi margini 
come una < bramata dimora> e che, negli stessi anni, licenziava “Le Livre del 
Marges”, un libro che < accompagna le opere poetiche di Jabès lungo il corso di 
un decennio ed è un testo particolare dove lo scrittore veste i panni del critico. 
Anche qui però poesia e commento, lettura e scrittura si sovrappongono e 
s’incrociano>. Tuttavia, dalle riflessioni dantesche di Jabès non dobbiamo 
aspettarci un discorso critico e argomentativo che affronta aspetti specifici o che 
si focalizza su personaggi o singoli canti della Commedia, ma Jabès è sé stesso 
anche quando si sofferma su Dante. Il suo primo “appunto” va al cuore di un 
problema che, potrebbe anche apparire come scontato, ma che riguarda in realtà 
la natura intrinseca dell’inferno dantesco. 


l'inferno non è il luogo del dolore. E` il luogo dove si fa soffrire. 
E non è il male. Il male a il su luogo in noi. E noi non possiamo 
Servire da luogo all'inferno. 


Il male in realtà è senza luogo, e quando noi diciamo che il luogo è in noi, vogliamo 
semplicemente dire che noi offriamo al dolore un luogo provvisorio, poiché noi 
non possediamo come qualcosa di esclusivo la sofferenza, ma la sofferenza stessa 
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non esisterebbe se non ci fosse l’uomo che soffre, se non ci fosse l'essere umano 
alla prova con il proprio dolore, le cui lacrime e grida sono manifestazioni del suo 
male. Non è possibile stabilire un grado del dolore perché ogni dolore è, per se 
stesso, un tutto. Ad esempio: chi dice: “ho male” perché magari si è ferito a un 
dito, o perché gli hanno tolto un dente, impiega la stessa parola di chi urla sotto 
tortura. Ma tuttavia nessuno oserebbe paragonare le due sofferenza. Compiere 
paragoni fra una sofferenza e un’altra, anche se entrambe provocate da un male 
comune, è arbitrario; infatti non si può immaginare quanta possa essere la 
capacità di soffrire di un uomo. Noi lo vediamo soffrire ma non vediamo il modo 
in cui quell’essere si dibatte con quel tipo di sofferenza. Ci sono certo grandi e 
piccoli dolori o superficiali e profonde ferite o dolori più o meno sopportabili ed 
altri, fisicamente o moralmente insopportabili, ma c'è una sola parola che li 
accomuna ovvero MALE. E dato che non possiamo definire la sofferenza, almeno 
riusciamo ad attribuirle un nome, una parola così vasta e così familiare alla 
sofferenza ma nello stesso tempo così diversa per ogni sofferenza. Nella lingua 
francese, in “rinchiudere”, in “recludimento”vi è un’eco di inferno. E se pertanto 
l'inferno non fosse altro che la chiusura del male in se stesso? 

Jabès non cita un qualsiasi passo dantesco ma bensì pone il centro al celeberrimo 
incipit inscritto sulla porta inferi, un luogo di accesso a una ben specifica 
dimensione < Per me si va nella città dolente, per me si va ne l'eterno dolore/ per 
me si va tra la perduta gente> e ai versi non di molto successivi in cui Dante 
riferisce quel che ode appena varca la porta dell’Inferno. Queste due terzine 
esprimono le < laceranti manifestazioni> del male nel mondo ultraterreno 
rappresentato da Dante: un inferno che non è il luogo del male ma il luogo in cui 
ogni dannato soffre mentre subisce la punizione per il male che nel mondo 
terreno ha procurato. Nonostante le immagini o le metafore adoperate da Dante 
a proposito dell'inferno possano alludere a un luogo circoscritto ( cieco/carcere), 
Jabès accoglie una componente più “aperta”, la quale apertura riguarda il ruolo di 
Dante come personaggio nel mondo ultraterreno con le sue commozioni e le sue 
indignazioni, ossia con le sue umane reazioni al male commesso dagli altri ma 
anche alla sofferenza altrui. È proprio a questa duplice dimensione che Jabès si 
riferisce in primo luogo con la reazione di Dante all'apparizione di Filippo Argenti, 
il cui piangere (di Filippo) lascia Dante prima indifferente e poi indignato, 
divenendo così per Jabès la risposta di un uomo a uno straniero (Dante) incontrato 
per caso, un poeta che non si commuove affatto ma che anzi si indigna, in 
secondo luogo quando, per contrasto, ricorda la commozione di Dante all’ascolto 
della triste narrazione di Francesca da Rimini. Jabès risolve a modo proprio la 
questione del “compatire”di Dante rispetto alle vicende narrate da Francesca: il 
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poeta cristiano non potrebbe andare contro il Giudizio divino ma tuttavia una 
lacrima, in qualche luogo è stata versata, il poeta viaggiatore qui si è commosso 
fino alla perdita del controllo razionale. Nonostante l'inferno sia il luogo dove si fa 
soffrire, cè chi ha meritato di soffrire e chi lo ha meritato un po' di meno, il 
giudizio divino non cambia; quello che cambia, invece, è l'umana reazione del 
viaggiatore “straniero”( lo straniero ti permette di essere te stesso, facendo di te 
uno straniero) che può oscillare da luogo a luogo, da incontro a incontro. 

Ma come facciamo a conciliare la dimensione eternamente bloccata dei dannati 
all'inferno con la nozione di “evoluzione”? O meglio dire come introduciamo il 
tempo se il tempo stesso è abolito? A questo punto nel testo di Jabès si 
susseguono una serie di interrogazioni che culminano in una domanda: “come si 
pratica un varco in un futuro chiuso in eterno? È chiaro che il problema riguarda 
innanzitutto il personaggio di Dante, non tanto perché egli possa trovare ostacoli 
veri e propri nel suo percorso già prefigurato verso il Paradiso, ma perché occorre 
verificare se un viaggiatore come lui possa compiere il suo viaggio rimanendo 
eternamente uguale a se stesso. Nel testo di Jabès troviamo un altro punto 
importante, ovvero nella prefazione, Jacqueline Risset evoca Auschwitz, questo 
recinto della sventura, questo spazio delimitato dall’orrore senza limiti. Il suo 
discorso procede con altre riflessioni sulla somiglianza per antonomasia tra 
Auschwitz e l'inferno dantesco, entrambi accumunati dall'essere “il luogo dove si 
fa soffrire”, con una differenza però che all’origine dell’Auschwitz non ci sta il 
peccato poiché esso non è nel cuore delle vittime ma forse in quello di Dio. Ed 
anche perché le fiamme dell'inferno di San Paolo non sono le stesse che si 
alzavano fumando dai forni crematori. Le fiamme di Auschwitz non purificavano i 
deportati ma li restituivano soltanto più leggeri al niente. Auschwitz è l’inferno 
dove milioni di esseri umani furono martiri innocenti di una mostruosa impresa, 
messa in atto per rendere gli uomini sempre più inferiori, per farli sentire senza 
valore, con lo scopo di abbassare l’uomo steso sotto gli occhi atterriti della morte, 
proprio lei, caduta così in basso che per la prima volta conobbe il disgusto. Non 
possiamo staccare l'inferno dal Paradiso, l’uno è l’immagine rovesciata dall’altro 
perché in entrambi il tempo è sospeso, immodificabile, ma tra i due mondi, uno 
del peccato, e uno della salvezza, c'è un mondo intermedio, un tramite ovvero il 
Purgatorio. In questa valorizzazione del Purgatorio come luogo del passaggio non 
sfugga il nesso che Jabès crea tra la démarche e la démarcation. Se quest’ultima 
è fluttuante, non definitiva, dipende anche dal ritmo della démarche, prima greve 
e poi sempre più leggera, e senza di essa la linea di démarcation non potrebbe 
spostarsi, fluttuare, alleggerirsi, proprio come il corpo di Dante nel viaggio 
ultraterreno. Nell’inferno, l'andatura del poeta è greve e i suoi passi pesanti 
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mentre nel Purgatorio, il passo si fa più leggero, per divenire alato nel Paradiso 
raggiunto. Ll’andare non è soltanto spostamento ma è anche ricerca di 
cambiamento rispetto ai due mondi più statici, l'inferno e il paradiso. Nel grande 
poema, il Purgatorio è la lacrima di uno sconforto infinito, ma scintillante come 
una stella d’acqua riposta fra la Bontà, e la lacrima che non cesserà di nutrire le 
parole del poema. 

Verso la conclusone il testo di Jabès ritorna alla questione cruciale del bene e del 
male, dove, così come nell'inferno e nel Paradiso la bassezza e la bellezza esistono, 
anche il male e il bene esistono, solo che vi è l’amore per far piangere l’uno e per 
far risplendere l’altro. l'inferno è forse l'impossibilità di amare e in questo senso 
Auschwitz è un modello contagioso perché rappresenta al contrario un amore 
levato contro se stesso per aver compreso che non vi era più, da nessuna parte, 
alcuno spazio per l’amore. La disperazione di un amore in cenere, fra le ceneri del 
Paradiso. Jabès alla fine del proprio percorso di interrogazioni ci presenta l'ipotesi 
che l’inferno non sia più, come sosteneva prima, il luogo dove si fa soffrire ma 
coincide, adesso, con l'impossibilità di amare, un’impossibilità presente sia 
nell'inferno dantesco sia nella nostra modernità 


Borges e Dante 

Il prologo ai saggi danteschi: 

Borges sostiene che se noi potessimo leggere davvero per la prima volta la Divina 
Commedia in una lettura ingenua, incuocente e senza sapere nulla di questo 
poema quello che a noi ci colpirebbe più di tutto non sarebbe la sua sublimità (che 
sono caratteristiche del poema di dante) ma bensì la sua capacità di inventare 
particolari dettagli (questo è quello che ci differenza tra noi lettori e i critici inglesi) 
ad esempio a lui non basta dire che nell'oscurità del settimo cerchio i dannati 
socchiudono gli occhi per guardalo, lui invece li paragona a uomini che si guardano 
sotto una luna incerta, o al vecchio sarto che infila lago. Infatti, a differenza di 
Petrarca ad esempio, nelle opere di dante non vi è una parola priva di 
giustificazione. 


Borges sottolinea in questa introduzione che una caratteristica fondamentale 
dello stile di Dante e quindi del poeta è la “varia e felice invenzione di particolari 
precisi”. Borges per chiarire ancora meglio l’efficacia di questo aspetto della 
precisione di questi dettagli della poesia di Dante fa un confronto con il romanzo 
scrivendo che “il romanzo del nostro tempo segue con pomposa prolissità i 
processi mentali; Dante li lascia intravedere in un’intenzione o in un gesto.” Borges 


esprime un giudizio non molto benevolo nei confronti del romanzo del 900 che in 
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generale gli sembra troppo attento all'espressione della psicologia umana, alla 
restituzione dei processi mentali dell’uomo che mette in campo quando agisce, 
tanto che parla di una pomposa prolissità. Egli non ha mai scritto un romanzo 
perché non crede nella narrazione lunga e approfondita ma ha sempre scritto o 
poesie, tutte brevi e quindi mai poemi, o racconti di lunghezza media o testi critici 
( come questo). Dante invece si distingue per la sua capacità di sintesi perché, 
mentre un romanziere del 900 impiegherebbe pagine e pagine per poter 
descrivere un processo mentale, a Dante basta farlo intravedere, e quindi non 
analizzarlo con pomposa prolissità, e gli basta un gesto, un’intenzione, un 
momento sintetico ed efficace. 

Verso la fine di questo testo critico, Borges parla della durezza e della crudeltà di 
cui Dante è stato accusato. Come abbiamo ben visto, Dante spesso è spietato nei 
confronti ad esempio dei dannati dell'inferno come ad esempio il suo maestro (di 
cui non ha avuto pietà). Borges inoltre ha un’idea diversa rispetto a Pound perché 
mentre quest’ultimo pensa che Dante è per noi così interessante perché il suo 
destino di viaggiatore è in diretto rapporto con il nostro destino di ogni uomo, 
Borges, invece, dice che il poeta è ciascuno degli uomini dal suo mondo fittizio, 
cioè di quei personaggi che ha creato per la Divina Commedia. Giustizia con la G 
maiuscola perché è la giustizia divina che adopera la fantasia di Dante. Secondo 
Borges il fatto che Dante sia anche un personaggio della Divina Commedia è una 
scelta che giustifica un po' il suo essere anche giudice, facendo si che le sue 
reazioni di dante personaggio non coincidessero con le decisioni divine, i casi in 
cui coincidono sono quei casi in cui l'indignazione di Dio, che ha collocato questi 
personaggi dove meritano di stare, coincide con la rabbia e l'indignazione che 
Dante personaggio prova ad esempio con Filippo Argenti, a volte però dante 
personaggio riesce a capovolgere la situazione perché malgrado le colpe del 
personaggio che incontra abbia (tant'è che poi viene collocato in un determinato 
luogo dell'inferno), Dante prova pietà verso di lui/ di lei come nel caso di 
Francesca e questo non potrebbe avvenire se non ci fosse lui in gioco come 
personaggio. Quindi questa distinzione tra dante poeta e dante personaggio che 
tanti studiosi hanno sviscerato con pagine e pagine di critica, Borges lo risolve con 
brevi paginette, in maniera molto sintetica. 
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Mandelstam 
Vita: 

Mandel’stam fu uno dei più importanti poeti russi del 900, morto purtroppo 
abbastanza giovane nel 1938 poiché era stato preso di mira da Stalin che lo aveva 
prima costretto ad una serie di fughe in esilio poi fu definitivamente confinato in 
un gulag dove morì il 27 di dicembre del 1938. Venne confinato in questi gulag 
poiché egli era, non solo un poeta di opposizione al comunismo sovietico, ma 
aveva avuto addirittura il coraggio di scrivere una poesia fortemente satirica nei 
confronti proprio di Stalin il quale veniva descritto in maniera particolarmente 
ridicola. Ma in realtà Mandel’stam non divenne un grande poeta per via di questa 
sua poesia satirica, ma divenne un grande poeta per altre composizioni. 
Una cosa che colpisce particolarmente della sua biografia, malgrado abbia vissuto 
poco, fu che la maggior parte della sua vita sia stata girovaga, prima a causa di 
alcune sue scelte perché egli era nato a Varsavia da una famiglia ebrea, poi 
cominciò a girare tra la Crimea, l'Armenia, l'Ucraina, fu quindi un grande poeta 
che riuscì a vivere, pur occasionalmente, in mezzo ad altri grandi poeti russi 
sviluppando una poetica che prese il nome di “acmeismo”, ( acme dal greco —> il 
vertice, il massimo) per mezzo di cui il poeta cerca di raggiungere dei vertici di 
espressività poetica particolarmente forte ed efficace. 
Siamo nell’ambito di quello che è il grande movimento del simbolismo europeo 
che inizialmente nasce in Francia, negli ultimi trent'anni dell’800, e 
successivamente si diffonde in Russia, e dato che siamo nei primissimi del 900, 
esso si incrocia con il futurismo. Uno dei poeti più amati da Mandel'stam, forse 
anche più di Dante, era Random, il maestro del secondo simbolismo francese 
dopo Baudelaire. 
Mandel’stam nel periodo in cui non era ancora perseguitato, fece in tempo a 
pubblicare alcune raccolte. La prima si intitolava pietra e una poesia di questa 
raccolta fu numerata 22. La seconda fu Tristia (prende il titolo di questa sua 
seconda raccolta poetica da una raccolta di poesie di Ovidio, questo vuol dire che 
lo apprezzava), dopo queste due raccolte egli pubblica delle prose in onore del 
tempo, tuttavia non ha il tempo di vederle pubblicare perché a quel punto 
cominciano le persecuzioni politiche contro di lui, quindi anche pubblicare è 
impossibile, addirittura trovare una carta su cui scrivere era difficile, e quindi le 
poesie che lui ha scritto dopo queste due raccolte sono state pubblicate molti anni 
dopo la sua morte perché la moglie li conservava in versione manoscritta in attesa 
di poterle pubblicare. 
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Come mai l’anima è così canora 
E così pochi i nomi cari, 
E il ritmo degli istanti è solo un caso, 
Un aquilone improvviso ? 


Leverà un nube di polvere, 
fruscerà in fogliame cartaceo 
Per non fare mai più ritorno? 

O per tornare del tutto diverso... 


O ampio vento d’Orfeo,* 
Sorvolerai le distese del mare: 
Nel carezzare il mondo increato 

Ho scordato l'inutile <io>” 


Ho vagato in un bosco? da balocco? 
In cui ho scoperto una grotta di lapislazzuli 
Ma è possibile che io sia autentico 
E che la morte mi raggiunga davvero?!° 


Tra le somiglianze che troviamo tra Mandel’stam e Dante che si sono condensate 
in questo libro intitolato “conversazione su Dante”, un saggio molto particolare, 
abbiamo: 

- La prima somiglianza molto evidente è quella che entrambi furono esuli 
perché anche Dante finì in esilio. (Qualcuno ritiene che l’esilio fu uno dei 
motivi principali che portò alla nascita della Divina Commedia); 

- La seconda somiglianza, invece, è un po' meno ovvia, ovvero sia 
Mandel’stam sia Dante sono goffi. Anche un’amica di Mandel’stam, Lidija 
Ginzburg, ha tracciato un ritratto su Mandel’stam stesso che lo ritraeva 
come un poeta goffo, un albatros incarnato, forse questo ci può essere utile 
per capire il motivo per cui Mandel’stam in una pagina su Dante attribuisce 
anche a lui questo termine. Egli dice che Dante è tutt’altro che raffinato e 
questo si nota durante tutta la Divina Commedia in cui Dante non sa mai 
come comportarsi, dove mettere i piedi, cosa dire o come salutare. E quindi, 


5Tema ricorrente in esilio 
6 Vento della poesia 
7Annullare questo io che ci perseguita 
8 Forse in una selva oscura 
° Da gioco, da immaginazione infantile 
10 La poesia si conclude con una domanda 
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secondo Mandel’stam, Dante, senza l’aiuto del “dolce padre” Virgilio non 
saprebbe come comportarsi. 


Libro: 

Tale saggio “conversazione su dante” venne più volte rifiutato e addirittura non 
venne pubblicato da Gosizdat, il quale nel leggere il saggio, ilsuo unico commento 
fu una lunga sfilza di punti interrogativi ai margini del testo. 

Questo saggio su Dante è anticonvenzionale a causa di alcuni fattori: 

1- A causa di com'è scritto. Esso non è organizzato per capitoli che trattano di 
un argomento predeterminato, ma il saggio è diviso in tanti capitoli 
brevissimi di tre/quattro pagine ciascuna che seguono un andamento 
assolutamente libero, in maniera non struttura secondo le abitudini dei testi 
destinati alla scuola. 

2- Dall'altra parte tutto questo possiamo considerarlo come un segno di 
libertà. Questo lo possiamo notare fin da subito, ovvero fin da come si pone 
di fronte ad un autore di tutti tempi, cioè Dante, tanto da definirlo come un 
“poveretto”. 

3- Ma al di la di questo Mandel’stam ammira Dante, ma lo ammira da punti di 
vista diversi rispetto a come lo ammirano gli altri autori. A lui interessa solo 
dimostrare che ammira Dante poiché lo considera un grande scrittore. 


Tuttavia dobbiamo porci una domanda molto importante ovvero: “Come e in 
quale libri Mandel’stam leggeva Dante?” 

Ricordiamo che Mandel’stam fu un autore che nacque in un paese lontano 
dall'Italia, in cui la cultura italiana era conosciuta da poche persone, ma 
soprattutto non vi era ancora una traduzione integrale della Divina Commedia. 
Tuttavia abbiamo delle notizie ben certe di dove Mandel’stam studiò. Egli, infatti, 
apprese l'italiano da autodidatta, (cioè si procura dei libri e legge). Nel 1932, cioè 
un anno prima di scrivere questo saggio, legge i classici di Dante, Petrarca ecc... 
approfittandosene della biblioteca di un suo amico ( leggerà tantissimo anche 
dell’Orlando furioso infatti riuscirà a scrivere anche qualcosa su Ariosto) e sviluppa 
un modo tutto suo di leggere l'italiano. Ad esempio egli leggendo questo manuale 
dei classici di Ariosto o di Boccaccio, fa molta attenzione alle etimologie, 
addirittura, arrivando anche ad inventarsele creando le cosiddette 
paraetimologie, ovvero le etimologie non esatte (molto sicuramente conosceva 
il latino). Fra le diverse etimologie che a lui attiravano tanto troviamo: 
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- La parola italiana inchiostro che lui trasforma in “chiostro” ovvero —> una 
zona che indica il convento di clausura arrivando così a sottolineare che 
secondo lui : “chi scrive si rinchiude in se stesso”. 


Lui si sentiva così sicuro del modo in cui scriveva che talvolta scriveva di Dante in 
maniera errata perché il suo scopo ed interesse era quello di seguire 
semplicemente il filo dei suoi interessi. 


A proposito di quanto sia suggestivo questo libro, una grande studiosa della 
letteratura russa lo ha definito come un “poema critico” nel senso che: seconda 
la studiosa, questo poema ha un oggetto centrale ovvero la Divina Commedia e 
quindi Mandel’stam assume un atteggiamento da critico. 


Spiegazione libro: 


Nella prima pagina del saggio troviamo una delle prime dichiarazioni polemiche 
di Mandel’stam secondo cui: 

- Parafrase un verso (la versione in prosa di un verso) equivale a uccidere la 
valenza poetica del verso stesso, o meglio dire, lui sostiene che la poesia può 
essere parafrasata ma una poesia troppo parafrasabile non è poetica e 
quindi, secondo lui, la grande poesia deve mantenere qualcosa di misterioso 
che non si può ridurre ad una parafrasi esatta, lucida e razionale. È 
importante precisare che sostanzialmente  Mandel’stam non ha 
preoccupazioni di tipo didattico, lui non è un professore, quindi si può 
permettere di dire tutto questo. 

- La poesia deve agire anche con altri strumenti, non soltanto con lo 
strumento del contenuto che in prosa si può facilmente esprimere 
(contenuto= cosa dice Dante in questi versi), ma attraverso anche tutta una 
parte espressiva tipica della poesia come il ritmo, il timbro poetico, le rime 
o la capacità di creare musicalità in un verso. Spiegandoci meglio possiamo 
dire che tutte queste cose che abbiamo elencato non si possono restituire 
nella versione in prosa. 

- Altro dettaglio che possiamo aggiungere è che Mandel'stam definisce Dante 
come uno stratega di metamorfosi e ibridazioni. Questo, infatti, ci indica due 
cose: la Divina Commedia spesso e volentieri ci presenta delle situazioni 
metamorfiche o ibride ( come le figure mostruose) e l’altra situazione, 
invece, sostiene che è la stessa poesia che si metamorfizza. 
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Quando Mandel’stam cominciò a studiare Vitaliano apprese che: gli italiani 
pronunciano i fonemi dell’italiano in modo diverso rispetto a come si pronunciano 
i fonemi del russo. Gli colpì allora questo carattere infantile della fonetica italiana, 
l'affinità al balbettio degli infanti, quasi un dadaismo ( un collegamento con le 
avanguardie di quegli anni). Questo movimento si chiama “dadaismo” poiché 
prende il nome da “dada” che tradotto letteralmente “non significa nulla”, 
pertanto venne inventato un movimento che parte da una parola che tradotta 
non produce significato ma ricorda solo la lallazione dei bambini. 


Secondo Mandel’stam se noi vogliamo sapere com'è fatto un rimario italiano, 
occorre semplicemente prendere qualsiasi vocabolario e sfogliarlo a nostro 
piacimento. Noteremo pertanto che tutto rima con tutto, la rima sembra quasi un 
matrimonio tra le parole. E se queste parole hanno fretta di esplodere, fuggire via 
dalle labbra, nella loro fuga lasciano il posto a quelle che seguono. Tutto questo 
significa che, del verso della poesia italiana, quello che conta per Mandel’stam, è 
il susseguirsi, cioè tutto quello che ancora una volta non riconduciamo al 
contenuto ma allo stile, alla scrittura. 


Verso il secondo capitolo, Mandel’stam sostiene che sia quasi necessario fare 
qualche esempio dei rimi danteschi, poiché è indispensabile conoscerli. Quando 
diciamo che < Dante è scultoreo> ( Farinata, ad esempio, viene rappresentato da 
Dante come se fosse una statua a mezzo busto) e perché lui è capace di cercare 
figure statuarie ed inoltre noi lo immaginiamo come uno scultore che scalpella la 
lingua italiana. La sua poesia conosce tutte le forme di energia note alla scienza 
dei nostri tempi. Leggere dante è quasi una fatica senza fine poiché più si avanza 
e più la meta sembra lontana. Se la prima lettura causa soltanto un leggero 
affanno e una sana stanchezza, per continuare è bene munirsi di un paio di 
indistruttibili scarponi chiodati svizzeri. Mandel’stam, vuole richiamare alla sua e 
alla nostra memoria tutti i punti in cui Dante racconta di “camminare”, di compiere 
dei passi per poter superare degli ostacoli, per salire dei gradini e tutto questo 
avviene sia nell’Inferno, in discesa, sia nel Purgatorio, in salita. Tuttavia questi 
passi, in salita e in discesa che fa Dante, hanno lo stesso ritmo della prosodia 
(organizzazione ritmica del verso) che Dante utilizza. Egli scrive come se questo 
verso stesse camminando e questo è un elemento di grande concretezza della sua 
poesia, possiamo definirlo quasi come un passo coordinato alla respirazione. 


*Mandel’stam certe volte cita i versi di Dante alla lettera, altre volte li parafrasa a 
modo suo e altre volte ancora è convinto di citarli alla lettera ma in realtà sbaglia.* 
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Il finale del quarto canto dell’inferno è una vera orgia di citazioni. Con il termine 
composizione la nostra mente richiama alla parola “musica”e a quando 
Mandel’stam ci suggerisce che: scrivere poesia e come comporre musica e quindi 
tanto vale dire componiamo poesia. Mentre noi quando abbiamo una poesia 
andiamo a cercare le similitudini e le metafora, Mandel’stam, invece, ci dice di 
prendere la composizione nel suo insieme e, la similitudine e la metafora, non 
sono altro che i singoli particolari di questa composizione. 


X canto dell’Inferno 


All’inizio del decimo canto dell’ Inferno vediamo il dialogo magnetizzato dai tempi 
verbali quali: l’imperfetto, il passato remoto, il congiuntivo passato, il presente e 
il futuro. | dannati del cerchio decimo sono gli eretici, i quali, avendo creduto alla 
morte dell'anima insieme a quella del corpo, sono per contrappasso chiusi in 
sepolcri infuocati. Una voce proveniente da uno dei sarcofagi richiama 
l’attenzione di dante. Virgilio incoraggia il discepolo, impaurito, ad andare a 
parlare con l’anima che si è elevata in piedi dentro la tomba. Si tratta di Farinata 
degli Umberti (uomo di forte carattere), capo militare e politico dei ghibellini 
fiorentini, che chiede a Dante a quale famiglia appartenga. Il poeta gli rivela 
l'identità dei suoi antenati, suscitando lo sdegno di Farinata, che li identifica come 
guelfi e si vanta di averli cacciati da Firenze per ben due volte. La risposta di Dante 
è altrettanto dura affermando appunto che mentre loro riuscirono a rientrare in 
città, gli Umberti, una volta mandati in esilio, non hanno più fatto ritorno a 
Firenze. L'interesse di Mandel’stam in questo momento è quello di mettere in 
evidenza l'efficacia di questo presente. 

Tuttavia in questo episodio c'è un alto tempo verbale che assume un ruolo 
decisivo, ovvero, l’imperfetto. Dopo il colloquio tra Farinata e Dante questo 
colloqui viene interrotto dall’apparizione di un altro dannato che se ne stava 
disteso finché non sentì Dante usare un verbo all’imperfetto. Questa è l’anima di 
Cavalcante De’Cavalcanti, padre di Guido, poeta e amico di Dante. Cavalcante 
chiede a Dante per quale motivo lui stia compiendo questo viaggio da vivo e pensa 
che lui sicuramente ha avuto questo privilegio per via del suo ingegno, ma nello 
stesso tempo si domanda per quale motivo anche suo figlio Guido, dotato dello 
stesso ingegno di Dante, non si lì con lui. Dante spiega che il viaggio non è dovuto 
ai suoi meriti, ma ad una volontà superiore, ovvero la retta ragione umana, quella 
stessa ragiona nella quale Guido mostrò disprezzo. Cavalcante, sentendo quel 
verbo al passato riferito a suo figlio, crede che costui sia morto e ne chiede 
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Beltrame 


1. A che cosa serve la metrica 

La metrica ( dal greco metrèin —> misurare) è necessaria per comprendere la 
poesia, infatti, non aggiunge alcun significato al testo ma fornisce informazioni 
nuove come il periodo di composizione, lo stile, le tematiche ecc... 

Conoscere la metrica nelle diverse situazioni storiche significa conoscere i margini 
entro i quali il discorso poetico effettivamente si muove, ma non solo, significa 
anche capire che tipo di musica suona un poeta tenendo conto dello strumento 
che ha. 


2. Metrica e musica 
La metrica è fortemente legata alla musica, in quanto in origine i testi in versi 
erano testi per la musica. Nonostante ciò le norme metriche non sono uguali a 
quelle della musica, ma l'elemento che hanno in comune è quello di mettere in 
relazione dei suoni secondo u rapporto di tempo e di qualità sonora. Ad esempio 
Ungaretti all’inizio scrive: 
Si sta 
Come d’autunno 
Sugli alberi 
Le foglie 


Ma in seguito rielabora il testo e scrive: 


Si sta come 

D’autunno 

Sugli alberi 
Le foglie 


La differenza è puramente di tipo musicale dettata dai diversi rapporti di tempo 
segnati dalle pause tra un verso e l’altro. —> una differenza metrica 
A questo punto è possibile fare una distinzione fra: 
- Metrica regolare —> è quella tradizionale, classica 
- Metrica libera —> la poesia del Novecento si libera dalla metrica 
tradizionale, anche se comunque continua a organizzare il discorso secondo 
rapporti di numero di sillabe, di posizioni di accento, di ricorrenza di suoni 
ecc...La novità, perciò, consiste nel fatto che il testo è costruito secondo un 
progetto individuale, entro il quale possono esserci delle forme tradizionali 
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che però vengono trattate come materiale di cui si può disporre in modo 
libero e individuale. 
Possiamo dunque fare un’altra distinzione: 

- Versificazione —> intendiamo un fatto tecnico che riguarda certe 
caratteristiche formali del discorso 

- Poesia —> concetto culturale più complesso che riguarda il discorso nel suo 
insieme, infatti non tutti i versi sono considerati poesia, infatti si può parlare 
di poesia anche per i testi in prosa, esiste la poesia visiva o multimediale 
ecc... 


3. Che cos'è un verso 
Il verso ( termine che deriva dal latino “vertere”tornare indietro) è un’unità 
minima del discorso poetico. | versi si distinguono a seconda della loro lunghezza 
e si misurano contando il numero delle sillabe che li formano e che danno il loro 
nome. 
Le figure metriche possono essere di fusione e di scissione: 


Fusione 


Scissione 


- Sinalefe —> quando la vocale 
finale di una parola forma 
un’unica sillaba con quella 
iniziale della parola successiva. 
—> 
ma/dol/ci/ba/ci/dol/ce/men/t 
e im/ pres/si —> ha quindi 
dodici sillabe grammaticali ma 
undici sillabe metriche causata 
dalla presenza della sinalefe. 


Dialefe —> è il contrario, ovvero 
quando il contesto è uguale ma una 
delle due parole è accentata, in 
questo caso vanno separati. —> 
pe/rò/a/la/di/man/da/che/mi/fal/c 
i. 


- La sineresi —> provoca la 
fusione dentro la stessa parola 
di due vocali che dovrebbero 
formare due diverse sillabe, in 
quanto costituiscono uno iato 
l’ar/mo/nia/per/que/sta/val/I 
e. 


La dieresi —> è il caso opposto 
ovvero quando la dieresi è indicata 
da un segno grafico ( ..) sulla prima 
vocale e in questo caso vanno 
scomposti—> del/la/fa/tal/qui/e/te 


53 


Oppure avviene anche quando 
abbiamo la presenza di due 
vocali forti vicine. 


4. Che cosa è una strofa 
È un'unità metrica di varia lunghezza generalmente dotate di autonomia ritmica 
e senso compiuto, molto spesso caratterizzate anche da uno schema di rime 
prestabilito. Le strofe si definiscono dal numero di versi che le compongono. Le 
tipologie di strofa più comuni nella tradizione poetica italiana sono le seguenti: 
e Distico —> composto da due verso in prevalenza endecasillabi in rima 
baciata o alternata AA BB CC 
e Terzina —> formata da tre versi solitamente endecasillabi rimati in vario 
modo ABA BCB CDC 
e Quartina —> composta da quattro versi endecasillabi o settenari 
variamente rimati ABAB o ABBA o AAAA 
e Sestina —> formato da sei versi settenari, i imi quattro a rima alternata e gli 
ultimi due a rima baciata AB AB CC 
e Ottava —> composta da otto versi endecasillabi, i primi sei a rima alternata 
e gli ultimi due a rima baciata. AB AB AB CC 
Una strofa può essere senza rima ma essere identificata dalla successione 
regolare di più tipi di versi ( ad esempio 3 endecasillabi e un quinario, 
Sarebbe preferibile definire forma strofica solo quella in strofe dello stesso 
numero di versi, composte dagli stessi tipi di versi nello stesso ordine, e, se rimate, 
con lo stessa schema di rime. In questo caso si direbbero forme strofiche per 
esempio : la canzone, la ballata, la pluristrofica, l'ottava rima. 


La combinazione di strofe ha quindi dato vita alla struttura di numerosi tipi di 
componimenti poetici e i più importanti sono: 
Il sonetto —> è la forma metrica più utilizzata dalla lirica italiana, composta da 
quattordici endecasillabi, suddivisi in due quartine e due terzine variamente 
rimate; 
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La canzone —> si affermò nel 
duecento, secondo Dante la 
canzone è quell'insieme ben 
legato di stanze uguali, senza 
ritornello, scritto in stile 
tragico ( come il de vulgari 
eloquentia) essa era formata 
da un numero variabile di 
strofe ( di solito sono cinque) 
di versi endecasillabi e 
settenari dette “stanze” 
esempio: canzona formata da 
cinque strofe di tredici versi 
ciascuna, composte da nove 
settenari ( nel senso che ci 
sono 9 versi settenari) e quattro endecasillabi. Schema delle rime della strofa 
abcabccdeedff ( nella foto è presente una sola strofa ma in realtà devono essere 
cinque). 


L’ode—> forma più utilizzata nell’antichità classica, ritorna in auge nel Settecento 
e Ottocento per affrontare soprattutto argomenti storico-civili, non presenta uno 
schema di rime preciso ed è costituito da un numero variabile di strofe, di 
preferenza vengono utilizzati versi brevi e strofe corte. 
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i HOOI OSHE La ballata —> è composta da un 
PE h'ifh pir aket a 2L numero variabile di strofe, in 


ballate , infr endecasillabi O settenari. 


L'elemento caratteristico è il 

ma mi 13 . i 

3 SPIRE ritornello ovvero un gruppo di 
versi identici dopo ogni strofa. 

Bi Questo ritornello apre il 


componimento e separa una 
\ stanza dall’altra.questa stanza e 
ripresa sono poi collegate tra 
loro da una rima ( solitamente 


stai, rali ig $ 
Ita a pauras; Ne 


J collocata all'ultimo verso della 
i stanza) 

II madrigale —> è un Qu ije gigda ofqualfpianto] A 
componimento anch'esso + quai/lgcr, crime graf quelle A 

legato alla musica. Nel corso 4chg sparger vily d n ofm 


PELEUS 
. , i ALe/dal candiðd volto/delle/ste o 

dei secoli ha subito Rene D 

un'evoluzione, in genere sei soir fe. (ann 90 


esso presenta versi 2i ebal fresca ijero 

endecasillabi e settenari, 29 hé Jar afbruha/ < 

organizzati in terzine e i "vi sio a intorno L 
l AS Cf 

quartine. bi 


L'ottava rima è una strofa di tutti endecasillabi rimati AB AB AB CC 
L’endecasillabo sciolto è un endecasillabo in seri continua senza rima. 
Un'ultima differenza è dettata dai: 
- Versi sciolti —> quando un componimento ha tutti i versi della stessa 
misura ma è privo di uno schema definito di rime 
- Versi liberi —> quando non solo è assente uno schema delle rime ma 
anche i versi sono di diversa misura 
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5. Metro e ritmo 
e Metro —> la misura del verso, servono a definire la norma metrica di un 
verso. 


| veri si dividono in: 


Binario o bisillabo (due Ternario o trisillabo Quaternario o 
sillabe) (tre sillabe) quadrisillabo 
(quattro sillabe) 
- l'accento cade sulla - l’accento cade sulla 
12 sillaba (nèb/bia) penultima sillaba - i due accenti fissi 
(la/mò/rte) si trovano sulla 
12° e sulla 32 
sillaba (trà/ 
l’er/bèt/ta) 
Quinario Senario Settenario 
(cinque sillabe) (sei sillabe) ( sette sillabe) 
- ha due accenti uno - presenta due - un accento è 
fisso sulla 42 sillaba, accenti fissi sulla mobile su una 
- l’altro mobile sulla 12 seconda e sulla delle prime 
o sulla 22 sillaba ( il / quinta quattro sillabe 
pàn/ti/màn/ca) (che/po'/po/loam/ - uno è fisso sulla 
mò/do) 62 
(va/per/la/sèl/va 
/brù/na) 
Ottonario Novenario Decasillabo 
(otto sillabe) (nove sillabe) (dieci sillabe) 
- presenta un accento - ha un accento fisso - gli accenti fissi 
fisso sulla 72 sillaba sull’82 sillaba sono posti sulla 
- uno variabile quasi - Gli alti due sono 32, sulla 62 e sulla 
sempre sulla 32 solitamente sulla 22 92 sillaba 
(quan/t’è/bèl/la/gio/ e sula 52  (il/ 
vi/nèz/za) 


57 


giòr/no/fu/piè/no/ 
di/làm/pi) 
Endecasillabo Doppio quinario Dodecasillabo 
(verso di undici sillabe) ( due quinari) ( doppio senario) 
- 62e 72 sillaba - La disposizione - S'a/dù/na/ 
- oppure 49, 72 e 109, degli accenti resta vo/glìo/ so/ si/ 
- oppure 42, 82 e 102 identica. (Ma un/ spèr/de/tre/ 
po'/co an/cò/ra/ màn/ te) 
la/scìa/che/guàr/di) 


e ll ritmo —> è determinato dagli accenti sulle sillabe del verso del 
componimento. Il ritmo può essere veloce ( quando gli accenti sono 
ravvicinati), lento ( quando gli accenti son distanti), monotono ( quando gli 
accenti sono ripetuti sulle stesse sillabe di tutti i versi) e vario ( quando gli 
accento sono posti in modo vario sui versi della lirica). 


6. Prosodia 
Sono l’insieme delle regole che riguardano la quantità delle sillabe e la loro 
successione all’interno di un componimento 


7. La sillaba 

La sillaba è l'elemento minimo che in condizioni normali può essere pronunciato 
da solo, ed è costituito da almeno una vocale, preceduta o seguita da consonante. 
Nella metrica italiana due versi sono dello stesso tipo se hanno lo stesso numero 
di sillabe. Per stabilire il numero il sillabe di un verso si contano le sillabe fino 
all'ultima tonica ( dove cade l’accento), l'accento tonico è posizionato sulla sillaba 
che viene pronunciata con maggior forza rispetto alle altre. Le sillabe non 
accentate, invece, prendono il nome di atone. l'accento si divide in: 


- Piane quando l’accento tonico cade sulla penultima sillaba 
NEL / MEZ/ ZO/ DEL/ CAM/MÌN/ DI/ NO/STRA/ VÌ/ TA 
1. 2. 3. 4. 5. 6. 7. 8. 9. 10. 11 


-  Tronche quando l’accento tonico si trova sull’ultima sillaba 


E/ CO/ M’AL/ BE/ R IN/ NÀ/ VE/ SI/ LE/ VÒ 
1.2. 3. 4. 5. 6. 7. 8. 9. 10 
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- Sdrucciole quando l’accento cade sulla terzultima si 
O/ RA/ CEN/ POR/ TA/ L’UN/ DE’/ DU/ RI/ MÀR/ GI/ NI 
1.2. 3. 4 5 6 7. 8 9. 10. 11.12 


8. Parisillabi e imparisillabi 

Dante è il primo a nominare i versi italiani così come ancora facciamo, ed è anche 
il primo a distinguere fra parisillabi e imparisillabi, cioè versi di numero pari o 
dispari di sillabe, sulla base dell’uscita piana. Dante aggiunge un giudizio di valore: 
dichiara gli imparisillabi, tranne il novenario, adatti allo stile elevato, rozzi invece 
i parisillabi. Sebbene le trattazioni metriche diano in genere un certo risalto a 
questa opposizione, l’unico aspetto davvero pertinente è che la tradizione 
italiana non usa combinare insieme parisillabi e imparisillabi, se non raramente. | 
versi parisillabi hanno una scansione ritmica fissa ( sono il bisillabo, quaternario, 
senario, ottonario e decasillabo) mentre i versi imparisillabi hanno scansione 
ritmica variabile ( sono il monosillabo, trisillabo, quinario, settenario, novenario 
e l’endecasillabo) 


9. Altre figure metriche 
Non sono propriamente figure metriche, ma possono riguardare la metrica. 
Essi sono: 


L’elisione L’aferesi L’apocope 
- è la caduta della - è la caduta della - è la caduta della 
vocale finale di una vocale o della vocale finale 
parola, danti alla sillaba di inizio davanti alla 
vocale iniziale della parola. Ad esempio consonate iniziale 
parola seguente; NANZI; della parola ad 


esempio —> per 
mezzo del cammin 
di nostra vita ( 
cammino), ma se 
l’ultima lettera 
prima del 
troncamento è una 
vocale in italiano si 
usa graficamente 
l apostrofo —> 
vo’(anziché voglio) 
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oppure i’ ( anziché 


divenuta Speclum. 


io); 
L’epitesi o paragone La sincope protesi 
- è l'aggiunta di una - è la caduta di una - è l'aggiunta di una 
vocale in fine di vocale interna di vocale/ sillaba a 
parola ad esempio parola ad esempio inizio parola ad 
—>fue per fu, in latino la parola esempio ispero per 
oppure tue per tu; Speculum è spero. 


10. La rima 


La rima è l'identità di suono della parte finale di due o più parole, a partire dalla 

vocale tonica compresa. Possiamo semplicemente dire che la rima è un ripetersi 
di suoni simili tra tra due versi consecutive. Essa ha determinato conseguenze 
rilevanti sia a livello ritmico sia per la comunicazione del significato. Questo suono 
identico parte dall’accento tonico. Il termine rima deriva dal latino rhythmu(m) 
“ritmo”ed è importante sapere che affinché ci sia rima non è sufficiente che due 
parole abbiano le stesse lettere conclusive ma è indispensabile che vi sia una 
perfetta uguaglianza di suono. Ad esempio le parole ( monòpola e vòla non sono 
in rima, anche se terminano con le stesse lettere) poiché la prima è sdrucciola e 


la seconda è piana. 


La rima ha tre funzioni: 


Demarcativa 


Ritmico associativa 


Strutturante 


Fino al Cinquecento, la 
poesia senza rima è quasi 


inesistente: la rima è 
stabilmente associata 
alla fine del verso. In 


queste condizioni essa ha 
una funzione 
demarcativa cioè che 
favorisce la percezione 
della divisione in versi. 


Consente di porre in 
collegamento fra loro 
parole appartenenti a 
campi semantici 
potenzialmente 
lontanissimi 

“smarrita’) 


(“vita”: 


La disposizione delle 


rime consente di 
accorpare i versi per 
schemi/ gruppi, dette 
strofe. 
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Gli eventuali versi senza 
rima sono inseriti come 


rime di grado 0. 


Ci sono diverse forme di rima: 


Rime baciate 


- Lastessa rimasi 
trova in due o più 
versi consecutivi. 

- La sua forma è 
AABB 


Esempio 


Alto A 


Salto A 


Poste B 


Croste B 


Rima incatenata 


- Il primo verso rima 
con il terzo, il 
secondo con il 
quarto e il sesto, il 
quinto con il 


Rime alternate 


- Rimano tra loro i 
versi pari e quelli 
dispari 

- La sua forma è 
ABAB 


Esempio 


L'assassino A 


Conosciuto B 


Bambino A 


Avuto B 


Rime ripetute 


- Una particolare 


sequenza di versi in 


rima viene 


riprodotta più volte 


Rime incrociate 


Il primo verso rima 
rima con il quarto e 
il secondo con il 
terzo 

La sua forma è 
ABBA 


Esempio 


Core A 


Dormia B 


Mia B 


Amore A 


Rima perfetta 


Quella con identità 
di tutte le vocali e 
consonanti a 
partire dall’ultima 
vocale tonica del 
verso, se l'identità 
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settimo il nono e 
cosi via 

La sua forma è 
ABABCBC 


Esempio 


Inonda A 


Ancora B 


Bionda A 


Tant'era B 


Riposa C 


Aurora B 


Sospirosa C 


- La sua forma è 
ABCABC 


Esempio 


Sottigliansa A 


Ispogna B 


Parlatura C 


Dissimiglianza A 


Bologna B 


Scrittura C 


non è completa la 
rima si definisce 
imperfetta. 


Esempio 


Dicie 


Invano 


Venisse 


Lontano 


Rima equivoca 


Quando le parole 
in rima sono uguali 
foneticamente ma 
diverse dal punto 
di vista 
grammaticale e 
semantico 


Rima interna 


- La rima può cadere 
all’interno del 
verso 


Esempio 


Rima irrelata 


- È quella rima del 
verso che non rima 
con nessun altro 
(verso irrelato) 
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More più spesso e 
forte/ che non farla di 
morte naturale 


Figure retoriche 


È possibile distinguere le figure retoriche in: 
- Figure retoriche di significato o semantiche 
- Figure retoriche d’ordine o sintattiche 
- Figure retoriche di suono o fonetiche 
- Altre figure retoriche 


Figure Spiegazione Esempio 
retoriche 
Metafora Possiamo definirlo come un - Achille era un leone in 
paragone più o meno battaglia 
esplicito. A differenza della 
similitudine la metafora - Sei un leone! 


NON vuole il “come” 


Metonimia Consiste nella sostituzione - Apri bene le pupille ( 
di una parola con un’altra in questo caso si 
parola legata da un rapporto intende dire apri bene 
logico, un rapporto di gli occhi) 
qualità. 


Essa si può dividere in: 


"> Causa per effetto: 
“L'estate è pericolosa 
per gli anziani” ( non è 
l'estate ad essere 
pericolosa ma il caldo) 
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=> Effetto per causa: 
“questo trofeo mi è 


costato tanto sudore” ( 
vuol dire che mi è 
costato tanta fatica e 
la fatica è la causa del 
sudore) 


"> Materia per oggetto: 
“in quel museo ci 
sono i marmi di 
Michelangelo “( cioè 
ci sono le statue di 
marmo scolpite da 
Michelangelo) 

"> Il contenitore per il 
contenuto: “Mi sono 
scolato un’intera 
bottiglia di acqua”( 
non mi sono scolato la 
bottiglia, ma l’acqua 
contenuta dentro la 
bottiglia) 

"> Astratto per il 
concreto: “ | soprusi 
dell’aristocrazia sono 
una vergogna” ( con 
aristocrazia, termine 
astratto, intendiamo 
l'insieme degli 
aristocratici, termine 
concreto) 

"> Mezzo al posto della 


persona: “Lingua 
mortal non dice” ( 


Leopardi) 
"> Autore al posto 
dell’opera: “porterò 
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Dante all’esame”( vuol 
dire che porterò le 
sue opere all'esame e 


non Dante) 
Sineddoche È simile alla metonimia. - Hotirato su le mie 
L’unica differenza sta nel quattr’ossa 


fatto che la sineddoche è la 
sostituzione di una parola 
con un’altra legata da un 
rapporto di quantità. 

Essa si può dividere in: 


"> Parte per il tutto: 
“Vela”(in realtà fa 


riferimento alla nave) 
"> Tutto per la parte: 
“luomo prese la 
sigaretta e l’accese” ( 
in realtà è la mano 
che prese la sigaretta) 


"> Parola di significato 
più ampio per quella 
più ristretta: 
“macchina per auto” 

"> Genere per la 
specie:” mortali” ( in 
realtà fa riferimento 
agli uomini) 

"> Specie per il genere: 
“dacci oggi il nostro 
pane quotidiano” (in 
realtà con pane si 
riferisce al cibo) 

"> Singolare per plurale: 
“l’italiano per gli 
italiani” 
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Antonomasia 


Perifrasi 


Similitudine 


Litote 


Iperbole 


"> Plurale per il 
singolare 


Si designa con un nome 
proprio una persona o una 
cosa per evidenziare alcune 
qualità ( può avvenire anche 
il contrario) 


È un giro di parole. È la 
sostituzione di una parola 
con una frase più lunga 


È un confronto di due 
elementi in base a 
caratteristiche comuni. È 
resa esplicita da Termini di 
paragone come: simile, 
come, tale, tanto ecc 


È l'affermazione di un 
concetto negando il suo 
opposto 


È un esagerazione per 
eccesso o per difetto 
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Il parroco deve 
trovare una perpetua 
( la governate del 
parroco) 


Sei un Don Giovanni ( 
sei un seduttore ) 


La gloria di colui che 
tutto move ( Dio) 

E quella parte onde 
prima è preso nostro 
alimento, all’un di lor 
trafisse ( si riferisce 
all’ombelico) 


Lucia è bella come un 
fiore 


È un libro non 


interessante 


Te l’ho detto cento 
volte 


Ironia 


Anafora 


Epifora 


Parallelismo 


Chiasmo 


Antitesi 


Ossimoro 


Bisticcio 


Si afferma qualcosa per 
intendere l’opposto 


Ripetizione delle stesse 
parole all’inizio dei versi 


Ripetizione delle stesse 
parole alla fine del verso 


Disposizione delle parole in 
modo che si stabiliscono 
rapporti di simmetria: 
Aggettivo — sostantivo 
Aggettivo — sostantivo 


È una costruzione ad 
incrocio: 

AB soggetto- verbo 
BA verbo- soggetto 


È l'accostamento di due 
parole diverse ed il concetto 
opposto NON è vicino. 


È uguale all’antitesi ma il 
concetto opposto è vicino 


È una particolare forma di 
paronomasia che si ottiene 
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Sei stato proprio un 
genio a presentarti 
impreparato. 


Per me si va nella città 
dolente / per me si va 
nell’eterno dolore 


Distruzione del senso/ 
perdita del senso 


Questi corrano, 
quelli s'attardano 


Il tuo sguardo mi 
sorride, mi parlano i 
tuoi occhi 


La morte si sconta 
vivendo 

Questo fuoco non 
brucia 


Questa è una copia 
originale 


Paronomasia 


Climax 


Asindeto 


Polisindeto 


Ellissi 


quando le parole accostate 
presentano lo stesso suono 
ma diverso significato 


l'accostamento di due 
parole simili ma dal 
significato diverso 


Enumerazione di termini 
elencati in ordine crescente 
o decrescente 


Collega tutto con una virgola 
o con altri segni di 
interpunzione che esclude la 
congiunzione 


Collego diverse parti 
sintattiche attraverso la 
congiunzione 


Prevede l’eliminazione di 
alcuni elementi che 
rimangono sotto intesi 
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Il discorso rimane 
muto ma muto tu 
rimani 


Pernottazion/ 
prenotazione 


Un brivido, un timore, 
un terrore. 

Brutto, molto brutto, 
bruttissimo ( climax 
ascendente) 
Bruttissimo, molto 
brutto, brutto ( climax 
Discendente) 


Il buono, il brutto, il 
cattivo 


E misogine l’eterno, e 
le morte stagioni, e la 
presente e viva e il 
suon di lei 


Sul tavolo una 
proposta di pace 


Pleonasmo 


Endiadi 


Zeugma 


Enallage 


Enjambement 


Ipallage 


Anastrofe 


Aggiunta di parole non 
necessarie dal punto di vista 
sintattico 


Usa due o più termini 
coordinati che si 
completano l’una con l’altra 
per esprimere un unico 
concetto 


Quando due o più 
complementi o parti della 
frase dipendono da un solo 
verbo 


Si usa una parte del discorso 
invece di un’altra -> 
sostituzione di avverbio con 
aggettivo, di un nome con 
un verbo. 


È l’inciampare, quando un 
verso continua nel verso 
successivo 


Assegna ad una parola una 


caratteristica che appartiene 
ad un termine vicino 


l'ordine delle parole non 
rispetta quello consueto 
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lo il mare l’ho sempre 
immaginato 


Nella strada e nella 
polvere ( strada 
polverosa) 


Parlar e lagrimar 
vedrai insieme 


E cominciommi a dir 
soave e piana ( invece 
di soavemente) 


Poeta fui, e cantai di 
quel giusto 
Figliuol ecc... 


Assisto la notte 
violentata 


Il non domato spirito 
e dalla vita il doloroso 


Anacoluto 


Hysteron 
Proteron 


Preterizione 


Reticenza 


Prolessi 


Sinestesia 


Onomatopea 


Costruzione sintatticamente 
irregolare determinata da 
un cambio di soggetto 


Consiste nel dire per prima 
la cosa avvenuta per ultima 


Si finge di tacere su un 
argomento di cui invece si 
tratta ugualmente 


Consiste nel lasciare 
l’enunciato in sospeso 
affidandone all’ascoltatore o 
al lettore il completamento 


Anticipazione di un 
elemento del discorso 
successivamente ripreso ` 


Sono due termini 
appartenenti a due sfere 
sensoriali diverse 


È una parla oppure un 
gruppo di parole che 
riproducono o imitano il 
verso di un animale, il 
rumore di un oggetto ecc 


70 


Il tuo pane, prega il 
tuo angelo che te lo 
porti 


Usciamo, muoviti! 


Non ti dico cosa mi è 
successo... ( e poi lo 
dice lo stesso) 


Non mi è data pari 
contesa con te, 
perché il popolo 
romano me... non 
voglio dirlo, perché 
non paia forse a 
qualcuno troppo 
arrogante 


Quello che volevo dire 
è questo, che... 


Avrai la stessa mia 
dolce speranza 
Questo è un giallo 
squillante 


blablabla 


Allitterazione 


iterazione 


Iperbato 


La ripetizione degli stessi 
suoni in due o più parole 
vicine 

Consiste nella ripetizione di 
una parola o di una 
espressione all’interno del 
testo 


L'ordine delle parole è 


alterato dall’introduzione di 
nuovi elementi 
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la festa mi tenda tre 
volte tanto 


E non v'è al mondo, 
non c'è al mondo 
niente 


Scopre pieni di 
lacrime i suoi occhi 


